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^•-^  La  lutte  entre  classiques  et  roman- 

tiques est  depuis  longtemps  terminée. 
Plus  de  belles  passes  d'armes  ;  plus 
de  lances  rompues;  plus  de  bruits  de 
combats!  Mais  aussi,  adieu  les  géné- 
reuses fièvres,  les  colères  inspira- 
trices, les  nobles  et  salutaires  enthou- 
siasmes !  Si  quelques  vétérans,  té- 
moins actifs  de  la  bataille  héroïque 
de  jadis,  survivent  encore,  il  y  a 
beau  temps  qu'ils  se  sont  assagis... 
Une  paix  s'est  faite,  peut-être  un 
peu  énervante,  qui  a  réconcilié  sous 
les  plis  d'un  même  drapeau  les  enne- 
mis d'autrefois. 

Apparu,      ou      plus     exactement 
reparu   dans   l'Ecole,    vers    i83o,    le 
naturalisme ,  tant  honni  et  persécuté  à  son  origine,  a  parcouru  depuis 

cette  époque,  et  en  dépit  des  anathèmes  -  académiques  d'antan,   un 

en.  —  t.  m.  41 
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assez  beau  chemin.  Passant  du  paysage,  sa  première  et  solide  con- 
quête, à  la  peinture  de  genre;  puis,  de  celle-ci,  s'infiltrant  peu  à  peu 
dans  la  peinture  de  style,  dans  le  grand  art,  c'est-à-dire  l'Histoire, 
l'Allégorie,  la  Décoration  mythologique  ou  religieuse,  pénétrant  par- 
tout enfin,  changeant  tout,  principes  et  méthodes,  mode  de  compo- 
sition et  moyens  d'exécution,  le  naturalisme  en  est  arrivé  à  conquérir 
l'Ecole  entière.  A  l'heure  présente,  dans  tous  les  ateliers,  il  n'y  a  plus 
d'enseigné  et  d'écouté  que  cet  unique  et  salutaire  principe  :  l'observa- 
tion de  la  nature. 

Telle  est,  bien  ou  mal  entendue  et  appliquée,  la  loi  qui  gouverne  la 
peinture  française.  Mais,  si  elle  s'est  imposée  à  la  généralité  des 
artistes,  il  s'en  faut  que  son  interprétation  soit  comprise  par  tous  de  la 
même  manière.  Loin  de  là.  Etroite  et  par  trop  terre  à  terre  chez 
quelques-uns,  elle  nous  apparaîtra,  au  contraire,  large  et  spirituelle- 
ment suggestive  chez  quelques  autres.  Affaire  d'éducation  et  de 
tempérament.  Autant  d'artistes  en  face  d'un  même  modèle,  autant  de 
sensations  et  d'interprétations  différentes...  »  Un  paysage,  écrivait 
Amiel,  n'est  qu'un  état  d'àme:  »  ce  qui  revient  à  dire  que  si  ce  paysage 
reste  objectivement  le  même  pour  tous  ses  spectateurs,  il  est  cepen- 
dant infiniment  variable  et  divers  en  raison  de  l'impression  subjective 
qu'il  éveille  en  chacun  d'eux.  Et  c'est  précisément  cette  diversité 
d'impression  qui  fait  l'originalité  de  l'artiste  en  créant  en  lui,  du  même 
coup,  l'interprétation  personnelle  et  singulière.  Cette  liberté  de  tra- 
duire son  sentiment,  son  émotion,  son  rêve  d'art,  jadis  contenue,  sou- 
vent dévoyée,  parfois  même  étouffée  par  les  formules  d'enseigne- 
ment, par  les  liens  de  maître  à  élève  et  les  traditions  acceptées 
presque  toujours  déprimantes  du  concept  personnel,  nos  peintres  l'ont 
définitivement  conquise.  Jamais  leur  indépendance  n'aura  été  en 
aucun  temps  aussi  grande  et  plus  entière  qu'aujourd'hui. 

Deux  acquisitions  intéressantes  à  constater  ont  déjà  été  accomplies 
par  la  peinture  contemporaine  qui  sont  les  premiers  résultats  de  cette 
liberté  reconquise.  C'est,  d'une  part,  le  droit  pour  l'artiste  de  traiter 
avec  la  gravité  et  l'ampleur  d'une  page  d'histoire,  des  sujets  empruntés 
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à  la  vie  intime  et  journalière,  aux  faits  et  gestes  de  l'être  humain,  fût-ce 
le  plus  humble,  qu'on  regardait  naguère  comme  dignes  tout  au  plus  de 
la  peinture  de  genre  et  du  tableautin,  et  c'est,  d'autre  part,  l'observa- 
tion devenue  déplus  en  plus  attentive  et  sincère  des  milieux,  des  coins 
de  nature,  paysages  ou  intérieurs  où  vit  et  se  meut  cet  être  humain.  De 


Soldat     Louis     XII,     d'après     Meissoniee 


cette  préoccupation  de  l'expression  d'une  plus  grande  vérité  des  milieux 
est  issue  cette  autre  recherche  qui  en  était  logiquement  la  conséquence: 
rendre  l'air  ambiant,  l'enveloppe  diffuse,  toutes  les  manifestations  et 
tous  les  enchantements  de  la  lumière.  Avec  les  Impressionnistes,  cette 
nouveauté  s'est  rapidement  propagée  et  imposée,  et  le  nombre  des  ar- 
tistes engagés  dans  ce  mouvement,  très  restreint  au  début,  est  devenu 
légion.  Le  plein  air,  la  lumière,  le  grand  soleil,  c'est  là  la  vivante  et 
dominante  inquiétude  et  aussi   la  séduisante   poésie  du  tableau  mo- 
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derne  comme  Ta  été  le  clair-obscur.  Parmi  les  artistes  contemporains, 
il  en  est  bien  peu  qui,  délaissant  le  jour  égal  et  froid  de  l'atelier, 
n'aient  peint  des  sujets  pris  dans  le  grand  air  de  la  rue  ou  des 
champs,  même  aux  heures  où  la  lumière  a  le  plus  d'éclat.  Si  tous 
n'ont  pas  produit  de  chefs-d'œuvre,  un  résultat  appréciable  leur  est 


1 


DEUX      LANS 


M.     Meissonier. 


du  moins  demeuré  acquis,  celui  de  décrasser  leur  palette,  d'en  écarter 
les  bitumes  et  les  matières  donnant  des  ombres  chaudes  mais  opaques, 
et  de  rechercher  désormais  de  préférence  les  tons  clairs,  les  ombres 
colorées,  gaies  et  transparentes. 

A  poursuivre  cette  nouvelle  conquête,  l'oeil  de  nos  peintres  s'est 
singulièrement  affiné.  Pour  rendre  les  vibrations  de  la  lumière,  les 
incidences,  les  mélanges  des  reflets  et  les  variations  infiniment  subtiles 
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que  subit  une  même  teinte  selon  qu'elle  est  affectée  par  plus  ou  moins 
de  clair  ou  d'ombre,  il  leur  a  fallu  se  familiariser  avec  une  science 
nouvelle  :  l'emploi  raisonné  des  valeurs,  la  connaissance  approfondie 
des  tons  dans  leurs  rapports,  leurs  affinités,  leurs  contrastes.  Ce  que 
son  œil  perçoit  et  lui  dicte,  et  si  délicate  que  soit  une  nuance,  la  main 


Les    deux    Van     de     Velde,     par     M.     Meissonier. 


de  l'artiste  doit  pouvoir  le  traduire.  Problème  séduisant,  mais  plein 
de  difficultés  et  d'écueils  et  qui,  avec  tant  d'autres  exigences  de  métier, 
est  venu  étrangement  compliquer  la  technique  de  la  peinture  moderne. 
Loin  de  l'estimer  un  progrès,  Fromentin  en  considérait  la  solution 
plutôt  comme  un  pas  en  arrière.  «  Après  être  sortis  de  l'art  archaïque, 
—   écrivait-il  dans  les  Maîtres  d'autrefois.  —  sous  prétexte  d'innover 
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encore,  nous  y  revenons.  »  Et  peut-être  Fromentin  n'avait-il  pas 
entièrement  tort. 

Lorsqu'on  tente  d'établir  une  classification  entre  les  artistes  con- 
temporains, cette  classification,  par  un  côté  ou  par  un  autre,  est 
presque  toujours  arbitraire  ou  boiteuse.  C'est  par  sa  valeur  propre, 
par  sa  personnalité,  qu'un  artiste  vaut  surtout;  mais  cette  valeur,  cette 
personnalité,  sont  le  plus  souvent  fort  complexes.  Tel  qui  semble 
appartenir  à  un  genre  où  il  a  brillé,  pourrait  tout  aussi  bien  et  au 
même  titre  être  classé  dans  un  autre;  et  que  d'incursions  chacun  d'eux 
n'a-t-il  pas  faites  dans  les  genres  les  plus  opposés  ?  Nous  parlerons 
donc  de  nos  artistes  un  peu  au  hasard  et  sans  une  trop  étroite  méthode, 
nous  attachant  plus  particulièrement  à  définir  leur  individualité  et  leur 
rôle  dans  l'École. 

Quel  œuvre  est,  par  exemple,  sous  son  admirable  unité,  plus 
complexe,  plus  varié,  que  celui  du  plus  illustre  et  du  plus  parfait  de 
nos  peintres  militants,  de  M.  Meissonier  '  ?  Peintre  de  genre  à  ses  débuts, 
il  s'est  fait  ensuite  peintre  de  scènes  militaires,  peintre  de  batailles,  puis 
peintre  d'histoire,  enfin  portraitiste  et,  à  l'occasion,  paysagiste;  mais, 
quel  que  soit  le  genre  qu'il  ait  abordé,  sa  puissante  originalité  s'est 
partout  et  toujours  affirmée  et  il  n'est  point  d'ouvrage  de  lui,  à  quel- 
que rameau  de  la  peinture  qu'il  appartienne,  dont  le  connaisseur  ne 
dise  à  première  vue  :  Voilà  un  Meissonier  !  Et  c'est  précisément 
cette  originalité  si  manifeste  qui  frappe  et  s'impose  avant  toute  autre 
qualité  lorsqu'on  étudie  l'œuvre  de  l'artiste  dans  son  ensemble.  Mais, 
pour  la  bien  faire  comprendre,  il  nous  faut  remonter  à  ses  débuts. 

M.  Meissonier  (Jean-Louis-Ernest)  est  né  en  1 8 1 5 ,  à  Lyon.  Il  suivit 
à  Paris  l'enseignement  de  Léon  Cogniet  (i  779-1880),  l'auteur  du  Tintoret 
peignant  sa  fille  morle,  peintre  d'un  talent  honorable  et  moyen,  mais 
qui  lut  assurément  un  excellent  maître.  C'était  le  moment  des  grandes 
batailles  entre  classiques  et  romantiques.  Les  ateliers  se  partageaient 

1.  Un  événement  aussi  douloureux  qu'inattendu,  la  mort  de  Meissonier,  le  3i  janvier  1891, 
est  survenu  pendant  l'impression  de  cette  étude.  Au  moment  où  nous  l'écrivions,  rien  ne  faisait 
prévoir  ce  brusque  dénouement  à  une  carrière  si  glorieuse,  et  qui  semblait  promettre  encore 
plus  d'une  nouvelle  œuvre  digne  du  passe'  du  maître. 
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en  deux  camps,  animés   d'une  égale   passion.   D'un  côté  étaient  les 
défenseurs  de  la  tradition  académique,  du  dessin  correct,  des  formes 


Le     Portrait     du     Sergent,     par    M.     Meissonier. 


châtiées,  des  compositions  sages  et  pondérées.  Ils  s'appuyaient  sur 
l'Institut,  sur  l'enseignement  officiel  de  l'Ecole  des  Beaux-Arts  et,  pour 
chef,  ils  avaient  M.  Ingres,  un  maître  énergique,  aussi  convaincu 
qu'intolérant.  C'étaient,  de  l'autre,  les  novateurs,  les  révolutionnaires, 
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tout  enfiévrés  de  couleur  et  de  mouvement,  et  que  conduisaient  au 
combat,  après  la  mort  de  Géricault,  Devéria  et  Eugène  Delacroix. 
Entre  les  deux  camps,  un  groupe  de  timides  flottait  indécis,  également 
effrayé  des  doctrines  opposées  et  cherchant  à  concilier  les  traditions 
classiques  avec  les  nouveautés  romantiques.  Dans  ce  petit  clan,  on 
remarquait  Ary  Scheffer  (i7g5-i858),  ce  doux  rêveur,  plus  poète  que 
vraiment  peintre,  et  surtout,  le  correct  et  froid  Paul  Delaroche 
(1797-1856).  Malgré  qu'il  ne  fût  pas  aisé  à  un  élève,  encore  si  jeune,  de 
ne  prendre  parti  ni  dans  un  camp  ni  dans  un  autre  et  de  se  dérober  à 
tous  ces  fiévreux  courants  d'enthousiasme  qui  emportaient  autour  de 
lui  sa  génération,  Meissonier,  grâce  à  son  énergique  volonté,  sut 
échapper  aux  uns  comme  aux  autres  et,  entre  toutes  ces  pressions 
presque  irrésistibles,  rester  lui-même.  Dès  le  premier  jour,  il  fut  ce 
qu'il  devait  être  toute  sa  vie  :  il  fut  Meissonier. 

M.  Meissonier  exposa  son  premier  ouvrage  au  Salon  de  i83q; 
il  était  intitulé  :  Bourgeois  de  Saardam  en  visite  che{  le  bourg- 
mestre. On  ne  le  remarqua  guère;  non  plus,  du  reste,  que  son 
second  envoi  au  Salon  suivant  qui  représentait  :  Deux  personnages  de 
l'époque  de  Holbein  jouant  aux  échecs.  Mais  il  en  fut  tout  autrement 
dès  que  parurent  ses  illustrations  de  la  Chaumière  indienne  et  de  Paul 
et  Virginie,  qui  datent  de  i836;  on  commença  alors  à  comprendre  que 
M.  Meissonier  était  un  dessinateur  précis,  élégant,  extrêmement  con- 
sciencieux; qu'il  savait  composer  avec  esprit,  observer  ses  modèles  et 
marquer  avec  netteté  la  physionomie  particulière  de  chacun  de  ses 
personnages. 

On  voit  que,  dès  ses  premiers  tableaux,  M.  Meissonier  prend 
résolument  pour  guides  les  maîtres  flamands  et  hollandais  et  c'est 
aussi  à  eux  qu'il  demande  les  sujets  de  ses  compositions.  Dès  lors,  sa 
voie  est  tracée;  il  est  d'emblée  ce  qu'il  sera  durant  toute  sa  carrière 
d'artiste,  un  archéologue,  un  curieux  du  passé,  un  peintre  de  la  vie 
rétrospective.  Comme  son  tempérament  personnel  l'éloigné  également 
des  sujets  chers  aux  romantiques  et  aux  classiques,  il  préfère,  à 
l'exemple  des  maîtres  qu'il  s'est  choisi,  les  scènes  de  mœurs  intimes 
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avec  des  représentations  de  personnages  d'autrefois,  finement  observés 
et  traduits  dans  leurs  gestes,  leur  attitude,  leur  caractère  physiono- 
mique.  Aussi,  avec  ce  goût  pour  les  choses  du  passé  et  ses  préférences 
pour  les  costumes  pittoresques,  a-t-il  rarement  fait  d'incursions  dans 
la  vie  moderne.  Jusque  vers  1860,  nous  ne  le  voyons  guère  faire  excep- 
tion à  cette  sorte  de  règle  que  pour  la  Barricade  (i85o)  et  quelques 
rares  portraits.  Pendant  cette  première  période,  son  talent  se  com- 
plaira donc  presque  uniquement  à  nous  montrer,  dans  le  mobilier  et 
dans  des  costumes  Louis  XIII  ou  Louis  XV,  des  Fumeurs,  une  longue 
pipe  à  la  main,  en  tète  à  tête  avec  un  pot  de  bière  (1842),  des  reitres, 
tantôt  en  faction  sous  leur  buffle  —  Le  Hallebardier  (1861),  — tantôt 
jouant  aux  cartes  dans  un  Corps  de  garde  (i8q5),  des  lansquenets,  des 
soudards,  des  Bravi  — ■  La  Rixe  (  1 855),  —  se  querellant  et  se  battant 
après  quelque  ripaille  —  Suite  d'une  querelle  de  jeu  (i865),  —  des 
gentilshommes,  en  costume  Louis  XIII,  faisant  antichambre,  d'autres, 
familiers  de  Versailles  et  de  Trianon,  attendant  à  quelque  galant  rendez- 
vous  ou  se  contant  leurs  bonnes  fortunes,  despeintres  montrant  des  des- 
sins ou  quelques  tableaux  à  des  amateurs  (i85o),  des  lettrés,  des  philo- 
sophes causant,  ou  écoutant  une  Lecture  che{  Diderot  (1867),  des  gra- 
veurs surveillant  la  morsure  de  leur  cuivre,  des  liseurs,  des  écrivains, 
des  gardes-françaises,  des  merveilleux,  des  incroyables.  Mais  si,  par 
leur  costume,  le  mobilier,  les  accessoires  toujours  choisis  avec  la  plus 
scrupuleuse  exactitude,  ces  personnages  appartiennent  à  des  époques 
plus  ou  moins  lointaines,  ils  n'en  sont  pas  moins  aussi  agissants, 
expressifs  et  vivants,  que  s'ils  étaient  nos  contemporains.  Lt  c'est  là 
un  don  que  possède  à  une  rare  puissance  M.  Meissonier.  Ce  secret 
d'animer  les  personnages  de  ses  compositions,  il  le  doit  à  la  pénétrante 
observation,  à  l'extrême  conscience  qu'il  apporte  à  étudier  la  nature  ; 
jamais  et  quoi  qu'il  peigne,  il  n'a  manqué  de  consulter  le  modèle  vivant, 
et  c'est  par  là  qu'il  ressuscite  et  fait  vivre  tout  ce  qu'il  dessine  et  tout 
ce  qu'il  peint.  Dès  ses  débuts,  M.  Meissonier  s'était  imposé  cette  règle 
de  toujours  consulter  directement  la  nature,  même  pour  le  plus  petit 
détail,  et,  cette  règle,  il  y  est  demeuré  constamment  fidèle. 

Ch.    —   T.    III.  ^.2 
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Cette  conscience,  cette  inquiétude  de  l'artiste  de  ne  s'en  rapporter 
jamais  à  sa  mémoire,  à  son  imagination,  pour  exprimer  ce  qu'il  vou- 
lait peindre,  était  alors  dans  l'Ecole  quelque  chose  d'assez  insolite  et 
nouveau.  Sans  doute,  romantiques  et  classiques  consultaient  le  modèle 
vivant  à  l'atelier;  mais,  combien  plus  souvent  ne  se  bornaient-ils  pas 
à  chercher  une  attitude,  un  geste,  un  arrangement  et  parfois  jusqu'à 
leur  composition,  dans  leurs  souvenirs  des  chefs-d'œuvre  admirés, 
craignant  même  en  y  recourant,  que  l'étude  de  la  réalité  n'enlevât  à 
leur  conception  quelque  chose  du  caractère  rêvé.  Si  donc  aujourd'hui, 
c'est  un  principe  admis  par  tous  que  ni  la  facilité,  ni  la  mémoire  ne 
sauraient  suppléer  le  modèle  vivant,  directement  interrogé,  c'est  à 
l'exemple  constamment  donné  par  M.  Meissonier  qu'aura  été  due 
cette  capitale  et  féconde  réforme.  Sous  ce  rapport,  on  peut  dire  que 
toute  l'Ecole  contemporaine  aura  subi  son  influence. 

Mais,  ce  n'est  pas  seulement  en  étudiant  le  modèle  vivant,  et  en  le 
copiant  avec  conscience  et  habileté,  que  M.  Meissonier  a  pu  trouver  et 
mettre  dans  ses  ouvrages  toutes  les  rares  qualités  que  nous  y  rencon- 
trons exprimées  et  à  un  aussi  haut  degré.  Sans  doute,  son  œil  de 
peintre  perçoit  toutes  choses  avec  une  acuité  singulière  et  sa  main, 
assouplie  par  un  travail  assidu,  obéit  à  sa  claire  et  nette  vision  avec 
une  aisance,  une  instantanéité  surprenantes;  sans  doute,  il  est  encore 
un  observateur  étonnant,  scrutant,  analysant  et  traduisant,  comme 
personne, uneattitude,  un  geste,  une  habitude  de  corps,  une  expression 
physionomique  ;  mais,  pour  être  ce  que  nous  le  voyons,  il  faut  possé- 
der d'autres  qualités  encore.  Il  faut  avoir  reçu  le  don  de  communiquer 
le  mouvement  et  la  vie  sans  lequel  l'artiste  ne  saurait  coordonner  et 
rassembler,  dans  une  composition,  cette  action  animée  faite  de  toutes 
les  observations  et  de  tous  les  souvenirs  épars  que  sa  mémoire  a  notés 
et  recueillis;  il  faut  enfin  que  la  personnalité  du  peintre  se  manifeste 
hautement  dans  son  œuvre,  et  toutes  ces  qualités-là  M.  Meissonier  les 
possède.  N'a-t-il  pas  un  dessin,  un  dessin  si  personnel  et  si  parti- 
culier, qu'il  n'y  a  pas  moyen  de  le  confondre  avec  n'importe  quel 
autre: 
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Jusque  vers  i85o,  personne  ne  prévoyait  guère  que  M.  Meissonier 
dût  sortir  du  domaine,  qu'il  avait  si  volontairement  choisi,  et  où  il  se 


~ 
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Monsieur     Polichinelle,     par     Meissonier. 


montrait  sans  rival.  Nul.  plus  que  lui,  n'avait  alors  le  droit  de  dire 
avec  le  poète  : 

Mon  verre  n'est  pas  grand,  mais  je  bois  dans  mon  verre. 
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C'est  à  ce  moment  que  l'on  voit  apparaître  un  Meissonier  nouveau, 
un  Meissonier  peintre  d'histoire  et  de  sujets  militaires.  Ce  fut  d'abord 
au  Salon  de  1864,  puis  principalement  à  l'Exposition  Universelle  de 
1867,  où  l'artiste  présenta  un  magnifique  ensemble  d'ouvrages,  que 
l'on  put  mesurer  toute  l'étendue,  toute  l'importance  de  l'évolution  qui 
venait  de  s'accomplir  dans  son  talent.  Avec  la  Halte,  l'Ordonnance,  le 
Général  Desaix  à  l'armée  de  Rhin  et  de  Moselle  et  Mil  huit  cent  seyt,  au- 
tant de  sujets  militaires,  on  remarqua,  plus  encore  que  ces  merveilleuses 
toiles,  deux  tableaux  d'une  dimension  véritablement  insolite  eu  égard 
aux  proportions  habituellement  adoptées  par  le  maître.  Ils  étaient 
intitulés  :  L'Empereur  à  Soif érino  &X  18 '14,  Campagne  de  France. 

Solférino  représente  l'Empereur  et  son  état-major,  en  vedette  sur 
un  tertre  au  bas  duquel  on  aperçoit  des  artilleurs  à  leurs  pièces.  A 
droite  est  la  colline,  surmontée  de  la  tour  qui  a  donné  son  nom  à  la 
bataille,  et  de  quelques  cyprès.  Des  voltigeurs,  commandés  par  le  gé- 
néral Camou,  grimpent  vers  cette  hauteur,  un  peu  en  désordre  à  cause 
des  difficultés  qu'offre  la  pente.  Plus  bas  et  massées  derrière  des  rideaux 
d'arbres  et  des  plis  de  terrain,  se  tiennent  les  réserves,  attendant 
l'ordre  de  marcher  à  l'ennemi.  C'est  dans  le  groupe  des  généraux  et 
des  officiers  supérieurs,  entourant  l'Empereur,  et  suivant  avec  une 
visible  anxiété  les  péripéties  du  combat,  que  se  concentre  l'intérêt  du 
tableau.  Au  lieu  de  quelques-uns  de  ces  sanglants  épisodes,  d'une  de 
ces  mêlées  furieuses,  mais  toujours  un  peu  ridicules,  que  tant  d'autres 
artistes  ont  coutume  de  nous  présenter  dès  qu'il  s'agit  de  reproduire 
une  bataille,  M.  Meissonier  nous  fait  assister  à  la  lutte  en  nous  la  mon- 
trant pour  ainsi  dire  réfléchie  dans  les  attitudes  et  les  physionomies 
des  personnages  qui  la  dirigent.  C'est  de  ce  groupe  en  effet,  que  par- 
tent les  ordres  qui  font  mouvoir  les  masses  engagées;  c'est  sur  ce  tertre 
que  se  joue  cette  grande  partie,  et,  à  l'anxiété  qu'on  lit  sur  tous  les 
visages,  uniformément  tournés  vers  un  même  point,  il  est  aisé  de  de- 
viner que  là  où  sont  braqués  tous  les  regards  et  toutes  les  lorgnettes, 
est  le  nœud  de  l'action  et  qu'elle  est  arrivée  à  son  moment  suprême. 

Toutes  les  figures  du  groupe  principal  sont  des  portraits.  Derrière 
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Napoléon  III,  qui  est  d'une  ressemblance  frappante,  se  trouvent  les 
généraux  Fleury  et  Edgard  Ney,  les  maréchaux  Vaillant  et  Regnault 
de  Saint-Jean-d'Angély,  les  généraux  de  Montehello,  Lebœuf  et 
Mazure,  et  plusloin.au  milieu  d'officiers  d'état-major,  M.Meissonier 
lui-méme,  penché  en  avant  sur  son  cheval.  Dans  toutes  ces  figures,  à 
peine  grandes  comme  le  doigt,  on  note  tout  de  suite  une  diversité,  une 
justesse  d'expression  et  de  mimique  d'autant  plus  remarquable  que 
toutes  les  physionomies  sont  évidemment  sous  l'empire  d'une  même 
émotion  et  d'un  même  sentiment. 

Les  chevaux,  dans  ce  tableau,  sont  autant  de  petits  chefs-d'œuvre 
de  mouvement,  de  dessin  et  de  couleur.  Solférino,  exécuté  en  iS63, 
appartient  aujourd'hui  au  Musée  du  Luxembourg.  Commandé  pour 
l'Empereur,  il  ne  fut  pas  goûté  aux  Tuileries  ;  la  Liste  civile,  pour  s'en 
débarrasser,  le  trouvanttrop  cher, le  cédaà  l'administration  des  Beaux- 
Arts  et  c'est  à  cette  bonne  fortune  que  nous  devons  de  l'avoir  conservé. 

Le  tableau  intitulé  1814,  Campagne  de  France,  est,  à  notre  avis, 
la  plus  saisissante  en  même  temps  que  la  plus  suggestive  page  d'his- 
toire qui  ait  été  peinte  en  ce  siècle,  tant  le  sujet  en  est  grand,  tant  il 
est  conçu  avec  simplicité  et  largeur.  Par  un  jour  d'hiver,  sous  un  ciel 
bas  et  voilé,  dans  un  chemin  raboteux,  sillonné  d'ornières  et  tout 
défoncé  par  la  neige  à  demi  fondue,  Napoléon  s'avance  au  pas  de  son 
cheval  blanc,  suivi  de  son  état-major.  Tous  portent  sur  leur  visage 
des  traces  de  fatigue  et  d'abattement.  L'Empereur  est  vaincu  et,  en 
ce  moment,  il  joue  sans  doute,  sur  le  sol  même  de  la  France,  sa 
dernière  et  suprême  partie.  Il  est  sombre  et  pâle;  son  œil  est  cerné, 
son  regard  fixe,  et  sa  bouche  semble  amèrement  contractée.  Ses  maré- 
chaux cependant  le  suivent  avec  une  patience  qui  bientôt,  peut- 
être,  ne  tardera  pas  à  se  lasser.  Ney  fait  encore  bonne  contenance, 
mais  Berthier  semble  rendu  de  lassitude  et  de  froid.  D'autres,  dans 
le  groupe,  se  traînent  harassés,  paraissant  n'être  plus  conduits  que  par 
la  routine  de  l'obéissance.  Il  en  est  un  qui  s'endort  sur  sa  selle,  vacil- 
lant et  comme  bercé  par  la  marche  lente  de  son  cheval.  Au  loin,  vers 
la  droite,  des  régiments    cheminent,   battant   en   retraite,    marchant 
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péniblement  dans  les  champs  détrempés.  Tel  est  ce  tableau,  page 
d'histoire  unique,  où  M.  Meissonier  a  comme  synthétisé,  et  buriné 
en  quelques  traits  superbes,  une  époque  tout  entière  ;  c'est  l'acte  final, 
le  dénouement  de  ce  drame  grandiose  qui  fut  l'Empire,  la  fin  lugubre 
de  l'immense  et  héroïque  épopée  !  L'exécution  de  cette  peinture  est 
une  merveille  de  justesse  et  de  précision  dans  le  dessin,  de  vérité  et  de 
force  dans  sa  coloration  s'harmonisantsi  bien  par  sa  tonalité  assourdie, 
avec  la  pénétrante  tristesse  du  sujet.  Mais,  pour  éminentes  qu'elles 
soient,  on  néglige  vite  ces  qualités  d'exécution  pour  céder  entièrement 
à  l'émotion  qu'éveille  en  nous  la  profondeur  de  la  pensée  qui  a 
inspiré  l'artiste.  Ce  tableau  est  jusqu'à  présent  demeuré  l'œuvre 
capitale  de  M.  Meissonier.  Acquis  en  1864  par  M.  Gustave  Delahante, 
de  qui  l'artiste  exposait  en  même  temps  le  portrait,  l'un  des  meilleurs 
et  des  plus  vivants  que  nous  connaissions  de  lui,  Mil  hait  cent 
quatorze  a  été  récemment  cédé  à  M.  Chauchard.  Espérons  que  ce 
chef-d'œuvre  ne  nous  échappera  pas,  comme  tant  d'autres  peintures 
importantes  du  maître,  pour  aller  enrichir  les  musées  de  Belgique  ou 
d'Amérique. 

Bien  peu  d'artistes  auront,  autant  que  M.  Meissonier,  travaillé  à 
résoudre  les  délicats  problèmes  que  s'est  posée  l'Ecole  contemporaine  ; 
l'un  des  premiers  il  s'est  inquiété  de  rendre  les  phénomènes  de  la 
lumière  dans  leur  vérité  relative.  Lorsqu'il  entreprit  ses  sujets  mili- 
taires, il  comprit,  lui  qui  jusqu'alors  avait  peint  de  préférence  des 
intérieurs,  que  le  jour  de  l'atelier  ne  répondait  plus  à  ses  nouvelles 
ambitions  et  qu'il  fallait  aborder  une  tout  autre  difficulté  :  l'observa- 
tion sur  les  formes  en  mouvement,  sur  les  plans  distants,  de  la 
lumière  diffuse,  du  plein  air.  Et  à  dater  de  ce  moment,  résolument, 
il  ne  dessina  et  n'ébaucha  plus  qu'en  plein  air.  Son  installation  de 
Poissy  est  restée  célèbre  pour  les  curieuses  études  de  cavaliers  en 
marche  qu'il  y  a  poursuivies.  Avec  l'énergique  volonté  et  l'extrême 
conscience  qu'il  y  a  apportées,  M.  Meissonier  a  su  triompher  pleine- 
ment des  difficultés  que  présentait,  sous  la  lumière  crue,  le  discerne- 
ment des  valeurs  colorées,  de  leurs  relations  comparatives,  de  leurs 
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dégradations  successives.  Nul  aujourd'hui,  dans  l'Ecole,  ne  sait  mieux 
mettre  une  forme  dans  l'air,  l'envelopper,  et  la  baigner  dans  une 
lumière  dont  son  pinceau  traduit  jusqu'aux  plus  exquises  subtilités. 


Alphonse     de     Neuville. 
(Fac-similé  d'un    dessin   de  M.  Détaille.) 


Sous  sa  touche  nerveuse,  parfois  aiguë,  les  reliefs  s'accusent,  les 
masses  se  meuvent  et  vivent,  l'air  et  la  lumière  vibrent,  circulant 
partout.  Par  ses  études  et  par  son  exemple,  M.  Meissonier  aura 
donc  encore,  sous  le  rapport  de  l'éclairement  du  tableau,  rendu  de 
précieux  services  à  l'Ecole;  son  œuvre  est  sous  ce  rapport  tout  un 
enseignement. 

Ch.    —    T.    III.  43 
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En  même  temps  que  s'accomplissait  cette  remarquable  évolution 
dans  son  mode  d'interprétation  de  la  lumière,  l'artiste  abordait,  avec 
une  rare  conscience  de  son  propre  tempérament  et  de  ses  qualités 
personnelles,  ces  scènes  militaires,  alors  nouvelles  pour  son  talent.  Il 
ne  pouvait  guère  les  concevoir  d'une  manière  héroïque  comme  l'ont 
fait  Gros,  Charlet  ou  même  Raffet  dans  ses  merveilleuses  lithogra- 
phies. Son  talent  ne  le  portait  pas  non  plus  du  côté  d'Horace  Vernet, 
uniquement  préoccupé  de  copier  littéralement  ce  qu'on  voit  sur  un 
champ  de  bataille,  et  qui  ne  tient  pas  compte  des  transformations 
que  le  peintre  doit  faire  subir  à  la  réalité  pour  en  faire  œuvre  d'artiste. 
M.  Meissonier  possède  à  un  trop  haut  degré  le  sens  de  la  construc- 
tion du  tableau  et  de  ses  exigences  optiques  pour  partager  les  erreurs 
panoramiques  de  l'auteur  de  la  Smala,  encore  moins  reproduire  ses 
vulgarités  de  mise  en  scène.  Il  se  créa  donc  un  mode,  un  système  à 
lui,  dans  la  représentation  esthétique  des  sujets  militaires,  et  sous  ce 
rapport  encore,  il  a  fait  école.  Toute  une  génération  nouvelle  d'artistes 
s'est  inspirée  de  ses  productions,  dont  l'arrangement  est  toujours  clair, 
simple  et  logique. 

Le  choix  des  ouvrages,  que  M.  Meissonier  envoya  à  l'Exposition 
Universelle  de  1878  était  très  varié.  On  distingua  plus  particulière- 
ment son  tableau  intitulé  :  i8o5,  Cuirassiers,  chargeant  sabre  au  clair, 
qui  nous  a  été  enlevé  par  l'Amérique,  le  portrait  de  M.  Alexandre 
Dumas,  merveilleux  d'attitude,  de  ressemblance  et  pétillant  d'esprit, 
diverses  compositions  rappelant  son  ancienne  manière  rétrospective 
comme  le  Philosophe,  le  Portrait  du  Sergent,  une  Vedette,  et  surtout 
d'exquises  études  de  paysage  et  de  plein  air  :  —  les  Joueurs  de  boule  et 
le  Chemin  de  la  Salice,  — •  que  l'artiste  avait  rapportées  d'un  récent 
séjour  à  Antibes.  Il  avait  vu  la  mer  bleue,  les  lignes  si  pures  des 
montagnes,  toutes  baignées  d'une  éblouissante  lumière  et,  ces  spec- 
tacles qui  l'avaient  ravi,  il  les  avait  traduits  en  autant  de  petits  chefs- 
d'œuvre. 

A  l'occasion  de  l'Exposition  nationale  de  i883,  au  Palais  de 
l'Industrie,  l'artiste  nous  ménageait  de  nouvelles  et  charmantes  sur- 
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prises.  En  même  temps  que  son  Guide,  A  rince  deRhin-et-Moselle,  i~g~, 
il  exposait   une    Vue  intérieure  de  la   chapelle  de   la  Madonna  del 


Prisonnier,     par     A.     de     Neuvilli 
[Fac-similé  d'un  dessin  de  Carliste.) 


Baccio,  dans  l'église  de  Saint-Marc,  d'une  rare  puissance  et  d'une 
étonnante  saveur  de  coloris,  et  cette  vue  des  Ruines  des  Tuileries, 
datée    1871,  reproduisant,   agrandie,   une  vigoureuse   aquarelle  que 
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l'artiste  avait  exécutée  sur  place.  Un  sentiment  de  profonde  mélan- 
colie se  dégage  de  cette  étonnante  peinture,  autre  page  tragique  de 
notre  histoire  elle  aussi,  en  même  temps  qu'un  navrant  symbole  qui 
semble  nous  crier,  comme  le  1814  du  maître,  que  les  empires  sont 
fatalement  appelés  à  crouler,  ne  laissant  derrière  eux  que  ruines  et 
désolation.  A  ceux  donc  qui,  persistant  à  ne  voir  dans  l'artiste  qu'un 
prodigieux  virtuose,  traduisant  avec  une  surprenante  mais  froide 
habileté,  les  réalités  objectives,  incapable  enfin  d'émotion,  M.  Meis- 
sonier  peut  répondre  par  ces  trois  magistrales  pages  de  son  œuvre  :  la 
Barricade  ;  18 14;  et  les  Ruines  des  Tuileries.  Elles  suffiront,  dans 
l'avenir,  à  assurer  sa  gloire. 

En  cette  année  1889,  M.'Meissonier  nous  a  montré,  comme  pour 
bien  nous  convaincre  que  son  pinceau  n'a  rien  perdu  de  sa  souplesse 
et  de  son  agilité,  une  toile  importante  :  Octobre  1806.  C'est  la  bataille 
d'Iéna,  sujet  maladroitement  traité  par  Horace  Vernetdans  un  tableau 
qui  est  à  Versailles.  Si  M.  Meissonier  s'en  est  souvenu,  ce  qui  est 
peu  probable,  ce  n'aura  été,  en  tout  cas,  que  pour  ne  lui  rien  emprun- 
ter. Napoléon,  monté  sur  un  cheval  blanc  et  entouré  d'un  groupe  de 
généraux  et  d'officiers  supérieurs,  occupe,  vers  la  droite  du  spectateur, 
une  colline  qui  domine  le  champ  de  bataille.  Il  vient  d'ordonner  que 
les  régiments  de  cuirassiers  chargent,  et  il  suit  d'un  œil  attentif  le 
galop  furieux  qui  les  emporte.  Cette  ligne  fuyante  de  cuirassiers,  vus 
de  dos,  est  d'une  justesse  de  mouvement  et  d'allure  incomparable. 
On  sent  que  l'artiste,  avec  sa  conscience  ordinaire,  a  étudié  et  dessiné 
sur  le  vif,  chacun  de  ces  admirables  petits  cavaliers,  puis  qu'il  les  a 
groupés  pour  arriver  enfin  à  les  mettre  d'ensemble  dans  une  seule  et 
même  ligne  galopante. 

Le  groupe  de  l'Empereur  et  de  son  état-major  est,  dans  son  détail 
pittoresque,  d'une  précision  parfaite  ;  les  chevaux  sont  surprenants. 
Chaque  figure,  chaque  cheval,  ont  été,  on  le  sent,  étudiés  avec  cette 
netteté  de  vision,  cette  pénétration  aiguë  de  la  forme  qui  caractérisent  le 
dessin  de  M.  Meissonier.  Et  c'est  par  là,  plutôt  que  par  le  choixet  le  manie- 
mentdes  couleurs, qu'il  est  un  des  plus  grands  artistes  de  notre  temps. 
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La  peinture  des  sujets  militaires,  dont  M.  Meissonier  est  aujour- 


ù.^ 


Fragment     du     tableau     «     En     batterie     »,     par     M.     E.     Détaille. 
(Dessin  de  l'artiste.) 


d'hui  le  plus  illustre  représentant,  a,  nous  l'avons  dit,  complètement 
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délaissé  le  caractère  héroïque  que  Gros  lui  avait  imprimé;  elle  n'est 
plus,  avec  lui  et  ses  émules,  qu'épisodique  ou  anecdotique.  Obéissant 
aux  préoccupations  de  sincérité  et  de  recherches  de  la  couleur  et  de  la 
lumière,  qui  dominent  actuellement  dans  l'Ecole  française,  elle  semble 
bien  avoir  renoncé  à  tout  jamais  aux  vastes  et  tumultueuses  compo- 
sitions d'ensemble,  et  n'avoir  d'autre  d'ambition  que  de  ramener  la 
représentation  des  choses  de  la  guerre  aux  proportions  d'un  simple 
sujet  de  genre.  Dès  lors,  la  peinture  militaire  n'étant  plus  que  de 
la  peinture  de  chevalet,  ne  poursuit,  comme  celle-ci,  que  la  stricte 
reproduction  du  réel  et  du  vrai.  Mais  avant  d'en  arriver  là,  elle  a 
traversé,  selon  le  tempérament  des  artistes  qui  l'ont  pratiquée,  des 
phases  diversement  opposées  et  souvent  contradictoires.  Réaliste, 
mais  encore  héroïque  avec  François  Bouchot  (1800- 1842),  un  élève  de 
Gros  et  l'auteur  des  Funérailles  de  Marceau  (1 835),  du  musée  de 
Chartres,  delà  Bataille  de  Zurich  (i83y),  et  du  iS  Brumaire  (1840), 
qui  font  partie  des  galeries  de  Versailles,  elle  devient  tout  à  fait 
romantique  avec  Géricault,  Charlet  et  Raffet.  Puis,  avec  Horace 
Vernet  (1789-1863),  ce  n'est  déjà  plus  que  le  réalisme,  mais  le 
réalisme  le  plus  platement  vulgaire,  qui  s'étale  tout  du  long  de  son 
innombrable  et  trop  féconde  production.  «  Et  cependant,  —  dit 
M.  Paul  Mantz,  dans  sa  belle  étude  sur  la  peinture  française  à  l'Ex- 
position Universelle  de  18S9,  — ■  cet  improvisateur,  qui  faisait  de 
tout,  excepté  de  la  peinture,  a  pu,  en  des  jours  heureux,  peindre 
des  scènes  militaires  qui  avaient  un  cachet  bien  moderne  et  qui, 
avec  les  années,  sont  presque  devenues  des  pages  d'histoire.  Sa  ma- 
nière es.t  celle  d'un  greffier  sans  enthousiasme;  il  prend  des  notes 
rapides  et  parvient  à  dresser  un  procès-verbal  dans  un  style  terre  à 
terre  et  à  qui  tout  coup  d'aile  est  interdit.  Mais  ces  qualités  de  sténo- 
graphe ne  sont  pas  toujours  à  dédaigner  et  Horace  Vernet  en  a  fait  un 
bon  usage  dans  le  récit  de  nos  campagnes  africaines.  Pour  le  repré- 
senter au  Champ-de-Mars,  on  a  emprunté  à  Versailles  le  meilleur  de 
ses  tableaux  algériens,  la  Prise  de  Consianliiie,  qui  date  de  18:19.  Au 
point  de  vue  de  l'art,  il  y  aurait  fort  à  dire  :  aucune  générosité  dans  la 
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facture,  aucune  vaillance  dans  la  recherche  du  pittoresque  ou  du  style. 
C'est  propre  et  bourgeois  comme  un  extrait  du  Moniteur.  Mais  le 
récit  est  clair  et  bien  mené.  On  se  rend  compte  de  l'effort  que  nos 
troupes  ont  dû  faire  pour  escalader  ces  hauteurs,  on  voit  les  périls 
que  nos  soldats  ont  bravés  et  la  belle  crânerie  de  ces  fantassins  qu'au- 
cune difficulté  n'épouvante.  A  l'examiner  par  le  détail,  l'exécution  est 
très  sommaire  et  se  joue  dans  l'a  peu  près;  mais  si  ce  tableau  .sent 
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l'improvisation,  il  a  pourtant  de  l'ensemble  et  de  la  tenue.  La  foule  des 
grimpeurs  est  animée  d'un  véritable  élan  :  c'est  assurément  de  la 
prose,  mais  elle  est  bien  française  et  ne  doit  rien  à  personne.  » 

Parallèlement  à  Horace  Vernet,  deux  peintres  estimables,  Hippo- 
lyte  Bellangé  (1800-1866)  et  un  peu  plus  tard,  Adolphe  Yvon,  ne- 
en  1817,  s'efforcèrent  de  retrouver  et  de  faire  revivre,  sous  leurs  pin- 
ceaux un  peu  hâtifs,  les  traditions  de  Gros  et  de  Charlet,  le  premier 
dans  ses  batailles  de  Wagram  (1837),  de  Loano  (i838),  à' Altenkirchen 
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(i83g),  ainsi  que  dans  son  Episode  de  la  retrait?  de  Russie  (i85i),  qui 
font  partie  des  galeries  de  Versailles,  et  le  second,  dans  ses  tableaux 
représentant  la  Prise  de  Malakoff  \  1 86 1  ),  la  Bataille  de  Magenta  et  la 
bataille  de  Solférino  (i863),  qui  sont  également  à  Versailles. 

Sous  le  second  Empire,  les  guerres  de  Crimée  et  d'Italie  étaient 
venues  apporter  aux  artistes  de  nouveaux  sujets  à  traiter,  et  quelques 
noms  nouveaux  apparurent  en  même  temps  parmi  les  peintres  de 
batailles.  Isidore  Pils  (i 8 1 5- 1875),  grand  prix  de  Rome  de  i838,  et 
déjà  connu  par  son  Rouget  de  ilsle  chantant  la  Marseillaise,  che\ 
Dietrich,  le  bourgmestre  de  Strasbourg,  exposé  au  Salon  de  1849,  Prit 
le  premier  rang  parmi  les  peintres  officiels  de  nos  récentes  victoires. 
En  iS55,  il  exposait  ses  Zouaves  défilant  dans  la  tranchée  de  Sébas- 
t^poljen  iS5y,  son  Débarquement  en  Crimée.  En  1861,  il  obtenait  la 
médaille  d'honneur  avec  sa  Bataille  de  l'Aima.  Bien  qu'elle  ne  soit  pas 
une  œuvre  sans  défaut,  cette  toile  obtint  cependant  un  grand  succès 
de  popularité  et,  de  ce  moment,  l'artiste  prit  rang  parmi  ceux  dont 
on  pouvait  beaucoup  attendre. 

Mais  ces  espérances  ne  se  réalisèrent  point.  Son  tableau,  machine 
immense  et  décousue,  intitulé  :  Réception  des  chefs  arabes  par  l'em- 
pereur et  l'impératrice,  de  l'Exposition  de  1867,  fut  une  première  et 
cruelle  déception.  Pils  bouda  pendant  un  certain  temps  et  n'envoya 
plus  rien  aux  Salons  annuels. 

Il  y  reparut  cependant  en  1874,  avec  son  tableau  du.  Jeudi  Saint  en 
Italie,  dans  un  courent  de  dominicains,  qui  fut  plus  que  froidement 
accueilli  par  la  critique.  Puis,  lors  de  l'inauguration  de  l'Opéra  de 
M.  Garnier,  quand  on  put  voir  la  décoration  du  grand  escalier,  d'un 
arrangement  si  embrouillé  et  d'une  exécution  si  lourde,  à  laquelle  Pils 
avait  travaillé  avec  acharnement  durant  de  longues  années,  ce  fut,  du 
coup,  un  échec  définitif,  une  de  ces  chutes  dont  un  artiste  ne  se  relève 
pas.  A  quelques  mois  de  là,  il  allait  s'éteindre  à  Douarnenez. 

L'exposition  qui  fut  faite,  en  1876,3  l'École  des  Beaux-Arts,  de 
l'ensemble  de  son  œuvre,  n'a  point  classé  Pils  au  nombre  des  plus 
éminents  artistes  de  notre  temps.  Il   est  certainement  un  peintre  de 
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valeur,  mais  surtout  dans  les  détails  plutôt  que  dans  les  ensembles. 
Il  fait  très  bien  le  soldat,  mais  il  peint  mal  une  bataille,  la  compose  de 
pièces  et  de  morceaux,  l'ébauche  avec  assez  de  crànerie  et  de  bonheur, 
puis,  lorsqu'il  veut  l'achever,  il  l'alourdit  de  corrections  et  de  repen- 
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ETAILLE,       D'APRÈS       UNE       DE       SES       AQUARELLES. 


tirs  et  gâte  finalement  son  premier  jet.  Avec  cela,  il  n'est  rien  moins 
qu'un  coloriste.  En  somme,  ce  qu'il  a  produit,  en  tant  que  grande 
peinture,  est  pénible  :*on  y  sent  l'effort  de  l'artiste  qui  cherche  et  ne 
trouve  pas,  ou  ne  trouve  qu'à  grand'peine.  Composition,  dessin,  colo- 
ris, tout  est  à  l'avenant,  manquant  de  spontanéité,  de  flamme,  de 
certitude.  Cependant,  ses  aquarelles  militaires  resteront,  car  elles  sont 
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le  meilleur  de  son  œuvre.  Tout  à  fait  maître  dans  ce  genre,  son 
coloris  y  est  plus  souple,  et  sa  manière  plus  large  que  dans  sa  pein- 
ture. Il  apporte  tant  de  vérité  dans  ces  croquis  lavés,  les  mouvements 
sont  si  justes,  les  attitudes  si  naturelles,  la  couleur  sans  doute  un  peu 
triste,  mais  si  bien  appropriée  aux  sujets,  qu'il  s'en  dégage  une  impres- 
sion véritablement  émue,  un  sentiment  grave  et  pénétrant.  Aucun 
artiste  n'a  peut-être  rendu  le  soldat  mieux  que  ne  l'a  fait  Pils,  dans  ses 
superbes  et  presque  austères  aquarelles. 

Au  caractère  attristé  que  Pils  avait  imprimé  à  ses  ligures  militaires, 
Paul-Alexandre  Protais  (1826-1890)  vint  ajouter  une  note  nouvelle: 
la  note  mélancolique  et  sentimentale.  D'abord  employé  des  postes, 
une  vocation  décidée,  puis  des  études  poursuivies  avec  ardeur,  en 
tirent  un  peintre.  Parti  en  Crimée  dans  l'état-major  du  général  Bosquet, 
il  suivit  toute  la  campagne,  prenant  des  croquis  qu'il  utilisa  dans  ses 
premiers  tableaux  exposés  en  18.17  :  la  Batail'e  d'Inkermann  avec  la 
Prise  d'une  batterie  du  Mamelr.n  Vert,  acquis  par  l'État  pour  les 
galeries  de  Versailles.  La  guerre  d'Italie,  et  les  inspirations  que  Protais 
en  rapporta,  furent  pour  l'artiste  l'occasion  de  ses  plus  grands  succès. 
En  i863,  il  exposait  les  deux  toiles  qui  ont  fait  sa  popularité  :  le  Matin 
avant  f  attaque  et  le  Soir  après  le  combat,  compositions  contrastées  où 
l'artiste  a  exprimé,  dans  la  première,  ce  réveil  alerte  du  soldat,  résolu, 
nerveux,  et  semblant  déjà  flairer,  de  ses  narines  frémissantes,  l'odeur  de 
la  poudre  et,  dans  la  seconde,  le  sombre  spectacle  du  champ  de  ba- 
taille, la  nuit  venue,  quand  se  fait  le  funèbre  compte  des  pertes  de  la 
journée.  Plus  tard,  au  Salon  de  1877,  Protais  exposait  Août  jn, 
dont  le  sujet  provenait  de  la  même  source  d'inspiration  désolée.  Il 
représentait  un  cuirassier,  étendu  mort  dans  un  coin  perdu  d'un 
champ,  avec  autour  de  lui  la  solitude  et,  sur  la  tète,  la  nuit  scintil- 
lante d'étoiles.  S'il  aime  le  soldat,  Protais  ne  semble  pas  aimer  la 
guerre.  On  le  dirait,  du  moins,  à  voir  les  pages  où  revivent,  sous  son 
pinceau  assombri,  les  scènes  tragiques  de  la  dernière  défaite,  comme 
les  Prisonniers  et  la  Séparation  (1872).  Sous  le  rapport  du  sentiment 
Protais  a  fait  école.  C'est  évidemment  de  la  note  grave,  attristée,  qu'il 
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avait  introduite  dans  ses  sujets  militaires  dès  l'époque  de  la  guerre 
d'Italie,  que  procèdent  la  plupart  de  ces  compositions,  si  lugubrement 
mélodramatiques,  qui  apparurent  à  nos  expositions  après  la  guerre 
franco-allemande,  comme  VOublié  (1872)  de  M.  Betsellièvre,  le 
Mobilisé  (1872)  de  M.  Léon  Perrault,  Patrie  (188 1)  de  M.  Georges 
Bertrand,  et  tant  d'autres,  qui  nous  ont  raconté  ce  qu'il  y  a,  dans  ces 
luttes  barbares,  d'incidents  douloureux,  saignants,  et  cruellement 
tragiques. 

A  la  suite  de  nos  désastres  de  1 870-1 871,  les  commandes  officielles 
de  tableaux  de  batailles  furent  suspendues.  L'évolution,  déjà  initiée 
par  M.  Meissonier,  acheva  rapidement  de  s'accomplir.  Presque  tous 
les  nouveaux  venus  dans  la  peinture  des  scènes  militaires  se  firent  plus 
ou  moins  ses  élèves,  en  s'inspirant  de  ses  méthodes.  Dès  ce  moment, 
ils  ne  recherchèrent  plus  et  ne  voulurent  plus  voir,  dans  la  représen- 
tation des  choses  de  la  guerre,  que  les  sujets  épisodiques,  pris  sur  le 
vif,  intimes  et  comme  vécus.  Le  soldat,  le  petit  troupier,  y  prit  le  rôle 
principal  et  en  fut  souvent  tout  l'intérêt. 

Le  style  officiel  était  désormais  complètement  abandonné  et  le  ta- 
bleau réduit,  le  plus  ordinairement,  aux  proportions  de  la  peinture  anec- 
dotique.  C'est  dans  cette  donnée  nouvelle  qu'ont  été  comprises  etexécu- 
tées  la  plupart  des  compositions  qui  nous  ont  été  montrées  depuis  la 
guerre  franco-allemande  par  MM.  Alphonse  de  Neuville,  Edouard 
Détaille,  Lewis-Brown,  Berne-Bellecour,  Henry  Dupray,  Couturier 
et  par  d'autres  encore  qui,  comme  MM.  Roll,  Morot,  Delance,  Bes- 
nard,  Aublet,  F.  Flameng,  Poilpot,  ont  peint  accidentellement  des 
sujets  militaires. 

Alphonse  de  Neuville  (1 836- 1 885)  nous  a  laissé  dans  cet  ordre  de 
compositions,  étroites  par  le  cadre,  mais  agrandies  par  l'émotion  et 
l'intérêt  poignant  du  sujet,  des  ouvrages  qui  ont  marqué  leur  place 
dans  l'histoire  de  la  peinture  française  contemporaine.  Dessinateur 
habile,  et  déjà  connu  par  ses  nombreuses  illustrations  pour  divers 
grands  ouvrages,  tels  que  le  Tour  du  vionde,  l'Histoire  de  France,  de 
Guizot,  l'Histoire  du  drapeau,  de  M.  J.  Claretie,  il  débuta  au  Salon  de 
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1S59  par  le  J8  bataillon  de  chasseurs  à  la  batterie  Gervais  (Prise  de 
Malakoff).  Cet  ouvrage  remarquable  fut  suivi,  en  1864,  de  Y  Attaque 
des  rues  de  Magenta  par  les  chasseurs  et  les  \ouaves  de  la  garde,  en 
1868,  par  les  Chasseurs  à  pied,  traversant  la  Tchernaia,  en  1872,  par  le 
Bivouac  devant  le  Bourget  et,  enfin,  en  1873,  par  cette  célèbre  page,  la 
plus  populaire  sinon  la  meilleure  qu'il  ait  peinte  :  les  Dernières  car- 
touches à  Balan.  A  dater  de  ce  moment,  l'artiste  entre  en  pleine  posses- 
sion du  succès.  Son  talent  d'exécution  s'améliore  et  s'élargit.  Ses  nou- 
velles créations  :  le  Combat  sur  la  voie  ferrée  (i8j3),  Attaque  d'une 
maison  barricadée  à  Yillersexel  (1874),  la  Passerelle  de  Styring(i8-j-j) 
sont  bientôt  suivies  de  cette  autre  excellente  toile,  le  Bourget,  d'une 
composition  si  bien  réglée  et  d'un  si  saisissant  etïet.  L'artiste  trouva 
un  digne  pendant  à  donner  à  ce  tableau  en  peignant  ce  Cimetière  de 
Saint-Privat,  exposé  en  1880,  et  qui  demeure  l'une  de  ses  plus  alertes  et 
plus  màlesproductions.  Telles  ont  été.  avec  le  Panorama  de  Champigny, 
les  œuvres  les  plus  importantes  de  ce  vaillant  artiste,  mort  dans  toute 
la  force  de  son  talent  et  d'un  talent  vraiment  national. 

Pour  le  Panorama  de  Champigny,  il  avait  eu  pour  collaborateur 
M.  Edouard  Détaille,  élève  de  M.  Meissonier,  dont  les  qualités  s'al- 
liaient avec  celles  de  A.  de  Neuville  pour  former  la  plus  étroite  et  la  plus 
heureuse  association.  M.  E.  Détaille,  entré  très  jeune  dans  l'art,  car  il 
débuta  à  dix-neuf  ans,  au  Salon  de  1859,  fut  porté  d'abord  par  ses  goûts 
vers  les  sujets  rétrospectifs;  il  peignit  des  Incroyables,  des  Muscadins, 
des  scènes  militaires  dans  des  costumes  de  la  Révolution  ou  du  premier 
Empire.  Son  premier  sérieux  succès  date  du  Salon  de  1870  avec  son 
tableau  intitulé  :  Combat  entre  les  Cosaques  et  les  gardes  d'honneur. 
Les  douloureux  spectacles  de  la  guerre  franco-allemande  influèrent 
profondément  sur  le  talent  de  l'artiste.  Il  prit  alors  le  fusil,  fut  envoyé 
comme  mobile  au  camp  de  Saint-Maur,  puis  à  Villejuif,  lit  le  coup  de 
feu  à  Chàtillon,  à  Pantin,  à  Bondv,  et  assista,  le  2  décembre,  au  plus 
violent  effort  du  siège  de  Paris,  à  cette  bataille  de  Champigny  qu'il  put 
observer  de  très  près.  En  1872,  il  exposait  chez  Goupil  son  inoubliable 
tableau  des  Vainqueurs,  puis  un  Convoi  prussien  défilant  à  Triel.  Au 
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Salon  de  1873,  il  envoie  En  retraite,  en  1874  les  Cuirassiers  de  Mors- 
bronn,  et  en  1875,  un  Régiment  défilant  sur  le  boulevard.  Son  exécution, 
un  peu  sèche  à  ses  débuts,  s'était  assouplie  d'oeuvre  en  œuvre  et  on  a 
pu  constater,  lors  de  l'apparition  au  Salon  de  1888  de  sa  belle  et  patrio- 
tique composition  intitulée  le  Rêve,  quels  progrès  il  avait  réalisés  et 
combien  sa  facture  s'était  heureusement  élargie.  En  batterie,  du  Salon 
de  1890,  a  été  pour  l'artiste  l'occasion  d'un  nouveau  et  légitime  succès. 
Nous  venons  de  voir  quelle  transformation  s'est  opérée,  sous  l'em- 
pire d'influences  toutes  modernes,  dans  la  peinture  des  sujets  mili- 
taires, une  des  branches,  et  non  des  moins  populaires,  de  la  peinture 
d'histoire.  Maintenant,  il  y  a  lieu  d'examiner  dans  quelle  mesure  cette 
même  évolution  s'est  produite  dans  la  peinture  d'histoire  proprement 
dite,  soit  rétrospective,  soit  vivante,  ainsi  que  dans  la  décoration. 

Depuis  six  ans,  l'École  française  a  perdu  trois  artistes,  trois  maîtres 
de  tendances  et  de  valeur  inégales,  mais  qui,  tous  les  trois,  auront,  par 
des  voies  différentes,  concouru  à  son  éclat.  Chacun  d'eux  à  précisément 
représenté  dans  l'École  un  des  grands  principes  d'art  qui  se  la  parta- 
gent. En  fait,  l'étude  de  leur  carrière  et  de  leurs  ouvrages  va  nous  per- 
mettre d'établir,  pour  l'art  contemporain,  le  bilan  des  progrès  réalisés, 
des  résistances  rencontrées  et  des  mécomptes  subis. 

Jules  Bastien-Lepage  (1848-1S84),  le  plus  jeune  des  trois,  est  mort 
le  premier,  en  pleine  renommée,  en  pleine  force  de  l'âge.  Nul  n'est 
plus  moderne,  au  sens  précis  du  mot,  puisqu'il  était  né  en  1848  et  que 
ce  fut  au  Salon  de  1874  que  le  public  apprit  pour  la  première  fois  son 
nom.  Élève  de  l'École  des  Beaux-Arts,  il  avait  concouru,  à  deux 
reprises,  pour  le  prix  de  Rome  et  il  avait  échoué.  Fut-ce  un  malheur 
ou  un  bonheur  pour  lui  que  cet  échec?  Trempé  comme  il  l'était  déjà 
en  1874,  à  l'époque  de  son  premier  concours,  où  il  n'obtint  que  le  second 
prix,  son  originalité  n'avait  rien  à  perdre,  et  peut-être  aussi  bien  peu  à 
gagner,  au  séjour  de  la  villa  Médias.  Déjà,  à  cette  date,  il  était  pleine- 
ment conscient  de  son  idéal  d'art  et  du  but  qu'il  se  proposait  d'attein- 
dre; ses  camarades  d'école,  qui  partageaient  sa  foi,  avaient  adopté 
pour  chef  et  pour  guide  ce  garçon  étrange,  qu'entre  eux,  ils  surnommaient 
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«  le  Primitif».  Kn  1874,  il  exposait  deux  toiles,  un  portrait,  intitule  au 
livret  Poitrait  de  mon  grand-père, et  un  tableau, la  Chanson  du  printemps. 
Du  tableau,  il  n'y  a  rien  a  dire;  quant  au  portrait,  son  succès  fut  pro- 
digieux. Tout  le  monde  admira  cette  figure  de  vieillard,  assis  en  plein 
air  au  milieu  de  son  jardin,  son  mouchoir  à  carreaux  étalé  sur  ses 
genoux  et  sa  grosse  tabatière  de  corne  posée  dessus.  C'était  la  nature 


Foins,     i-ar     Bastien-Lepage. 
(Dessin  de  l'arlisle.) 


même  que  le  peintre  avait  rigoureusement  traduite,  un  modèle  vrai 
qu'il  avait  exprimé,  transporté  tout  vivant  sur  la  toile,  dans  un  coin  de 
nature,  tel  qu'il  l'avait  vu  dans  sa  pose  familière,  avec  ses  habits  de 
tous  les  jour--,  et  cela  sans  parti  pris,  en  toute  sincérité.  Comme  exécu- 
tion, c'était  une  peinture  claire,  sans  ombres,  sans  tapage  de  couleur  et 
où  le  modelé  était  obtenu  en  pleine  lumière  rien  que  par  des  écarts  de 
tons  et  l'emploi  de  valeurs  discrètes.  Rien  d'arbitraire,  ou  qui  rappelât 
Ch.  —t.  111.  45 
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l'Ecole  dans  ce  portrait;  rien  non  plus  qui  présentât  le  moindre  rapport 
avec  la  couleur  mal  décrassée  de  Courbet,  ou  encore  avec  Y  Olympia, 
ce  prétendu  manifeste  des  tendances  de  la  jeune  Ecole  que  Manet 
avait,  à  grand  fracas,  exposé  en  i865.  Ce  qu'elle  rêvait,  cette  jeunesse 
en  travail  de  renouveau,  ce  qu'elle  cherchait,  cette  réalité  de  vie 
qu'elle  voulait  étreindre,  cette  lumière,  cette  enveloppe  aérienne  de 
la  forme  qu'elle  s'efforçait  de  rendre,  elle  le  trouvait  enfin  exprimé, 
réalisé,  dans  le  portrait  de  Bastien-Lepage.  C'était  donc  bien 
réellement  là  un  événement.  Au  Salon  de  1875,  l'artiste  présenta 
encore  deux  ouvrages,  le  Portrait  de  M.  Hayem  et  la  Communiante. 
Le  portrait  s'enlevait  sur  un  fond  sombre,  avec  toute  la  lumière  con- 
centrée sur  le  visage  et  sur  les  mains;  le  tableau  était  une  merveil- 
leuse symphonie.  Symphonie  en  blanc  majeur,  délicate,  exquise  de 
légèreté  et  de  fini,  où  tout  était  blanc,  robe,  voile,  gants,  couronne,  et 
où  ne  se  voyaient  de  brun  que  les  sourcils,  les  yeux,  les  bandeaux  et  le 
haie  du  teint  du  modèle,  une  petite  paysanne.  Ce  fut  un  nouveau  et 
très  grand  succès.  Personne  désormais  ne  pouvait  s'y  méprendre  :  le 
talent  de  Bastien-Lepage  n'était  pas  le  résultat  d'un  hasard  heureux, 
d'une  trouvaille  d'un  jour  sans  lendemain;  il  grandissait  plutôt  et, 
magistralement,  s'affirmait.  Puis  apparurent  d'année  en  année  ces 
peintures  mémorables,  autant  discutées  qu'applaudies  à  cause  de 
leurs  hardiesses  de  tendance  ou  d'exécution  et  qui  s'intitulent  :  les 
Foins  (1878),  Mes  parents  (1878),  les  Ramasseuses  de  pommes  de 
terre  (1879),  Jeanne  d'Arc  écoutant  les  r.n'.x  118801.  les  B/es  mûrs  et  la 
Chambre  de  Gambetta  (1 883),  la  Forge  (18841.  et  s'espaçant  depuis 
1878  jusqu'en  18S4,  ces  portraits  dont  la  plupart  sont  de  déli- 
cieux chefs-d'œuvre,  particulièrement  ceux  de  M.  André  Theuriet, 
et  de  M",c  Drouet  (187S),  de  M.  E.  Bastien-Lepage.  frère  de  l'artiste, 
et  de  M'"0  Sarah  Bernhardt  (187g).  Sur  ces  portraits,  l'admira- 
tion fut  unanime;  public  et  critiques,  tous  s'accordèrent  à  les  célébrer. 
Mais  il  n'en  était  plus  de  même  lorsqu'au  Salon  se  présentait  quelqu'un 
de  ses  grands  sujets  rustiques,  comme  les  Foins,  qui  sont  aujourd'hui 
au  Musée  du  Luxembourg,  ou  les  Ramasseuses  de  pommes  de  terre.  On 
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les  discutait,  on  constatait  combien  l'émotion  et  la  vie  font  défaut  à 
ces  peintures  et  comme  aisément  s'y  confondent  et  s'embrouillent  les 
plans  et  le  relief  des  figures  avec  les  fonds  des  paysages.  La 
Jeanne  d'Arc  écoutant  les  voix,  du  Salon  de  1880,  fut.  plus  que  tout 


Étude    de     Paul    Baudry,     pour    i.e     plafond    de    l'Opérj 


autre  ouvrage  de  l'artiste,  l'objet  de  sévères  critiques.  Devant  ce  fouillis 
de  frondaisons,  de  branches,  de  feuillages  qui  ne  sont  pas  toujours  à 
leur  place,  qui  suppriment  l'air  et  l'espace  autour  de  la  figure  de  Jeanne, 
qui  l'annihilent  et  l'étouffent,  on  demeurait  dérouté.  C'était  une  erreur; 
mais  du  moins  personne  ne  songeait  que  l'artiste  ne  se  fût  pas  trompé 
de  bonne  foi.  On  rendait,  au  fond,  justice  à  sa  conscience,  à  sa  sincérité, 
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et  on  s'en  prenait,  non  sans  raison,  à  son  œil  impitoyable  qui  voyait 
toutes  choses  avec  une  acuité  et  une  précision  inquiétantes  et  à  cette 
indiscrète  habileté  de  main  qui  prétendait  tout  exprimer,  tout  dire.  Et 
c'est  bien  là,  en  effet,  qu'est  l'écueil  où  s'en  vient  échouer  la  jeune 
Ecole,  là  même  où  échouait  précisément  Bastien-Lepage. 

Tantôt  elle  prétend  tout  dire  avec  prolixité,  et  elle  dit  trop;  et  tantôt, 
se  rejetant  aux  extrêmes,  elle  abrège,  n'exprime  que  l'apparence  som- 
maire des  formes  et  des  choses,  et  alors  elle  n'en  dit  pas  assez  et 
demeure  dans  L'a  peu  près,  l'inachevé. 

Emporté  par  un  mal  qui.  déjà  depuis  longtemps,  le  rongeait, 
Jules  Bastien-Lepage  s'éteignait  en  1884,  bien  avant  d'avoir  pu  réaliser 
tout  son  rêve  et  au  moment  où  ses  ambitions  élargies  allaient 
peut-être  atteindre  le  but  si  vaillamment  cherché.  «  Nul,  a  dit 
Paul  Mantz  à  propos  de  l'artiste,  nul,  parmi  ceux  qui  nous  ont  été 
enlevés  trop  tôt,  ne  mérite  un  deuil  plus  persistant.  »  Avec  ce  jeune 
chef,  à  la  fois  si  sincère  dans  son  observation,  si  naïvement  vrai  et 
pourtant  déjà  si  effroyablement  habile  dans  son  exécution,  l'École  a 
perdu  en  elfet  plus  que  d'incertaines  promesses  et  de  vagues  espé- 
rances :  une  fois  passée  l'heure  des  incertitudes  et  des  hésitations, 
Bastien-Lepage  se  serait  révélé  tout  à  fait  un  maître. 

La  diversité  d'aptitudes  de  l'Ecole  moderne,  jointe  à  l'ardente 
recherche  de  moyens  d'expression  inédits  ou  rajeunis,  se  montre 
mieux  que  chez  tout  autre  artiste  dans  l'œuvre,  si  complexe  d'inspi- 
ration et  d'exécution,  de  Paul  Baudry  (1828- 1886).  Certes,  celui-là  fut 
un  maître,  et  un  maître  en  même  temps  d'hier  et  d'aujourd'hui.  Mais, 
quelle  soif  de  curiosité  !  Et  combien  ne  cache-t-elle  pas  d'incertitudes 
enfiévrées,  cette  donjuanesque  poursuite  de  la  beauté,  de  l'idéal,  à 
travers  tant  de  science  acquise,  tant  de  souvenirs  amassés,  venus  de 
toutes  les  écoles  et  de  tous  les  temps  ! 

Italien  d'élection  par  ses  solides  études,  où  s'attestent  et  s'unissent 
les  recherches  des  élégantesarabesques  florentines  avec  leschaudescolo- 
rations  vénitiennes,  Paul  Baudry  redevient  de  sa  race  par  le  choix  de 
ses  types  féminins,  au  caressant  sourire,  et  reste  de  son  temps,par  une 


Apollon,     figure    pour    un     plafond,     par     Paul     Baudry. 
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invincible  attirance  vers  la  modernité.  Comme  tous  les  peintres  vrai- 
ment artistes,  qui  ont  appartenu  ou  qui  appartiennent  à  ce  dernier 
tiers  de  siècle,  il  a  tenté  d'éclaircir  et  de  rafraîchir  la  palette,  et  pour 
traduire  la  chair,  il  a,  de  préférence,  recouru  aux  colorations  sans 
ombres,  nacrées,  gaies  et  fleuries.  Au  demeurant,  c'est  bien  ainsi  que 
son  œuvre  s'offre  à  nous  :  d'incessants  retours  vers  le  passé,  de 
curi'eux  appels  vers  les  nouveautés.  Et  l'artiste  est  mort  avant  d'avoir 
fait  son  choix. 

Grand  prix  de  Rome  à  la  suite  du  concours  de  i85o,  Paul  Baudry 
fut,  à  la  villa  Médicis,  ce  qu'il  s'était  déjà  montré  à  l'atelier  de  Drolling, 
à  l'École  des  Beaux-Arts,  un  élève  modèle,  interrogeant,  analysant  les 
œuvres  des  maîtres,  s'efforçant  d'en  découvrir  les  beautés,  et  s'appli- 
quant,  lorsqu'il  les  a  devinées,  à  se  les  assimiler,  à  les  faire  siennes. 
Voir,  comprendre,  imiter,  toute  la  fraction  de  sa  vie  qui  se  passe  en 
Italie  peut  se  résumer  en  ces  trois  mots.  Tour  à  tour,  il  est  le  disciple 
attentif  et  soumis  de  Raphaël,  de  Michel- Ange,  de  Léonard  de  Vinci, 
d'André  del  Sarte,  et  des  grands  Vénitiens  :  Titien,  Giorgione, 
Véronèse,  sans  cependant  qu'aucun  d'eux  le  prenne  tout  entier, 
l'absorbe  et  le  domine.  Il  a  pourtant  des  préférés  et  ce  sont  les  maîtres 
de  la  couleur,  les  Vénitiens,  et  c'est  aussi  le  Corrège.  Là  est  sa  voie,  et 
durant  toute  sa  carrière,  c'est  à  ceux-là  qu'il  s'adressera  sans  cesse 
pour  retrouver  dans  ses  chers  souvenirs  d'études  leur  coloris  plein 
d'éclat  et  leur  lumière  brillante. 

Ce  fut  au  Salon  de  18.17  que  parurent  en  public  les  premiers 
ouvrages  de  Paul  Baudry,  ils  comprenaient  ses  deux  précédents 
envois  de  Rome  :  la  Fortune  et  l'enfant,  à  présent  au  Musée  du 
Luxembourg,  et  le  Supplice  de  la  Vestale,  qui  se  trouve  au  Musée  de 
Lille,  et  quelques  beaux  portraits.  L'artiste  y  avait  joint  un  Saint 
Jean-Baptiste, au  sourire  câlin,  très  moderne  d'exécution,  et  une  Léda, 
pensive,  d'une  mélancolie  attirante.  Cette  exposition  fut  pour  Baudry 
l'occasion  d'un  très  vit  succès.  Pendant  les  années  qui  suivirent,  cette 
vogue  se  maintint. 

Il  exposa  successivement  :  la  Madeleine  pénitente,  du  Musée  de 
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Charlotte  Corda  y,  par  Paul  B  au  dry. 
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Nantes,  la  Toilette  de  Venus,  du  Musée  de  Bordeaux,  un  autre  petit 
Saint  Jean-Baptiste  (collection  de  M.  G.  de  Rothschild)  ;  puis  ce  fut 
Diane  chassant  ï Amour ,  sujet  que  l'artiste  reprit  plusieurs  fois,  et  la 
Vérité  sortant  du  puits,  une  de  ses  plus  ravissantes  inspirations.  Dans 
ces  premiers  ouvrages,  il  n'est  pas  difficile  de  distinguer  les  influences 
auxquelles  obéit  et  cède  Paul  Baudry.  Elles  ne  dissimulent  point  leurs 
origines.  La  Fortune  et  l'enfant  vient  tout  droit  de  cette  allégorie  du 
Titien  qu'on  voit  au  palais  Borghèse  et  qu'on  appelle  :  l'Amour  sacre 
et  l'Amour  profane,  et  le  Supplice  d'une  Vestale  évoque  le  souvenir 
du  Martyre  de  saint  Pierre  dominicain,  chef-d'œuvre  du  même  Titien 
qu'un  incendie  a  anéanti  ;  mais,  chez  Baudry,  la  beauté  féminine 
s'est  modernisée  et  affinée,  l'expression  s'est  alanguie,  le  charme  s'est 
adouci  et  comme  spiritualisé. 

Au  Salon  de  1 86 1  figurèrent  plusieurs  œuvres  remarquables.  La 
Charlotte  Corday,  aujourd'hui  au  Musée  de  Nantes,  bien  que 
l'héroïne  y  soit  vraiment  femme,  tout  effrayée  du  meurtre  après  l'avoir 
commis,  n'a  pas  l'ampleur  et  l'énergie  que  comportait  cette  scène 
tragique.  L'extrême  rendu  des  détails  et  des  accessoires  la  rapetisse  à 
n'être  plus  qu'un  tableau  de  genre.  Mais,  parmi  les  très  beaux  portraits 
que  l'artiste  exposait,  tels  que  ceux  du  marquis  de  Caumont-la- 
Force,  de  Madeleine  Brohan,  du  baron  Ch.  Dupin,  il  en  est  un, 
celui  de  M.  Guizot,  qui  a  toute  la  valeur  d'une  page  d'histoire.  Le 
vieux  parlementaire  est  assis  à  sa  table  de  travail,  le  regard  fatigué, 
profondément  réfléchi,  comme  en  proie  à  de  douloureux  et  pesants 
souvenirs.  Mais  l'attitude  est  ferme  et  rigide,  le  buste  se  tient  droit  et 
les  lèvres  restent  impérieuses;  l'homme  n'abdique  pas.  Ce  portrait 
est  un  chef-d'œuvre.  Celui  du  petit  Georges  Swyckowski,  de  même 
que  le  portrait  de  Guillemette  de  Lareinty,  du  Salon  de  1859,  sont 
deux  fantaisies  exquises,  mais  où  la  réalité  est  évidemment  sacrifiée 
au  rêve  du  peintre.  Pour  le  dernier,  Baudry  s'est  souvenu  du  délicieux 
portrait  de  la  petite  Infante  de  Velazquez.  Il  s'est  souvent  glissé  du 
rêve  dans  les  portraits  de  Baudry,  même  dans  ceux  qui,  en  apparence, 
semblent  serrer  de  plus  près  le  modèle.  En  même  temps,  le  déco- 
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M.  Charles  Garnier,  construisaitl'Opéra  et  il  réservait,  pour  Baudry,  les 
peintures  du  Grand  Foyer.  Craignant  de  ne  pas  être  à  la  hauteur  de 
sa  tâche,  l'artiste  avait  éprouvé  le  besoin  de  se  remettre  en  présence 
des  dieux  et,  résolument,  il  était  revenu  à  Rome  pour  y  étudier 
Michel-Ange.  Il  en  rapporta  onze  copies  d'après  autant  de  motifs  de 
la  Sixtine.  Mais,  voulant  se  faire  la  main  avant  d'entreprendre  le  grand 
travail  de  l'Opéra,  il  s'essaya  dans  la  décoration  de  l'hôtel  Païva,  aux 
Champs-Elysées.  Il  y  peignit  un  grand  plafond  :  les  Quatre  heures  du 
jour,  et  des  voussures,  ornées  de  sujets  correspondants:  le  Réveil  au 
camp,  la  Sieste,  les  Baigneurs,  Y  Enlèvement  des  chevaux  de  Rhésus, 
superbe  et  puissant  ensemble  où  Baudry  mit  tout  son  récent  acquit, 
toute  sa  science  de  composer  et  d'arranger,  et  aussi  tout  son  penchant 
vers  la  couleur.  L'épreuve  était  faite  :  il  pouvait  hardiment  se  vouer  à 
l'immense  tâche  qui  venait  de  lui  être  officiellement  assurée.  Dès  lors, 
il  s'y  absorbe,  et  durant  près  de  dix  ans,  n'envoyant  plus  que  rarement 
au  Salon,  il  appartient  tout  entier  à  son  nouveau  travail.  Cependant, 
à  deux  reprises,  il  s'y  dérobe,  mais  pour  aller  à  Londres  y  copier  les 
célèbres  cartons  de  Raphaël,  et  à  Venise  où  il  comptait,  sous  l'inspi- 
ration du  Titien  et  de  Véronèse,  arrêter  définitivement  ses  premières 
compositions.  Mais,  en  1871  ,il  revient  à  Paris  s'enfermer  dans  son  atelier 
de  l'Opéra,  placé  sous  les  combles,  et,  cette  fois,  il  ne  le  quitte  plus 
que  lorsqu'il  a  mené  à  fin  la  gigantesque  entreprise  qui  lui  assurera  la 
gloire.  Quand,  en  août  1874,  furent  exposées  à  l'École  des  Beaux-Arts 
les  trente-trois  peintures  qui  forment  cette  œuvre  immense,  elles 
furent  saluées  d'une  admiration  unanime.  C'est  assurément  la  plus 
haute  manifestation  d'art  qu'ait  entreprise  l'Ecole  contemporaine  et 
c'est  aussi  la  plus  grande  victoire  qu'elle  ait  remportée.  De  ce  jour  le 
nom  de  Baudry  fut  compté  parmi  ceux  des  maîtres  de  la  décoration, 
et  il  y  occupe  une  place  qui  est  bien  à  lui,  car  malgré  ses  fréquentes 
réminiscences  italiennes,  il  a  apporté  dans  son  œuvre  un  caractère  bien 
personnel  de  grâce  parisienne  et  française,  rajeunissant  les  vieux 
mythes,  faisant  preuve  de  la  plus  ardente  préoccupation  de  la  vie  et 
de  la  réalité  contemporaine. 
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A  peine  Baudry  avait-il  achevé  le  foyer  de  l'Opéra  qu'il  reçut  la 
commande  d'une  suite  de  peintures,  sur  la  Vie  de  Jeanne  cT Arc,  pour 
le  Panthéon.  Il  en  commença  tout  de  suite  les  études;  avec  l'extrême 
conscience  dont  il  venait  de  faire  preuve,  il  reprit  ses  voyages,  ses 


Plafond     d'un     su.-n     i>e    réception,     par     Paul     Baudry. 


recherches,  consultant  les  monuments,  les  manuscrits,  revivant  le 
moyen  âge  et  tâchant  d'en  ressaisir  et  les  types  et  les  mœurs.  Malheu- 
reusement, la  mort  ne  lui  a  pas  permis  de  nous  montrer  si  le  peintre 
d'histoire  aurait  été,  en  lui.  l'égal  du  peintre  décorateur.  Quelques 
croquis  qu'on  a  recueillis,  pour  le  Départ  de  Jeanne  et  V Entrevue  à 
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Chinon,  sont  vivement  imprégnés  de  l'esprit  du  xve  siècle;  mais  ils 
ne  sont  pas  assez  complets  pour  qu'on  puisse  préjuger  de  ce  qui  serait 
sorti  de  tant  et  de  si  consciencieux  efforts. 

Les  dix  dernières  années  de  la  vie  de  Paul  Baudry  furent  marquées 
par  de  nombreux  ouvrages  où  apparaissent  et  se  manifestent  claire- 
ment les  curieuses  préoccupations  de  l'artiste  vers  une  forme  nouvelle 
de  l'art.  Le  Portrait  du  général  comte  de  Palikao,  du  Salon  de  1876, 
où  Baudry  aborde  le  problème  du  plein  air  ;  son  plafond  pour  la  Cour 
de  cassation,  la  Glorification  de  la  Loi,  exposé  en  1881  ;  les  Noces  de 
Psyché,  pour  un  plafond  de  l'hôtel  Van  der  Bilt,  à  New-York; 
Y  Enlèvement  de  Psyché,  pour  le  château  de  Chantilly,  sont  autant  de 
productions  attestant  l'évolution  qui  s'opérait  dans  son  talent.  Dominé 
par  le  besoin  de  sensations  nouvelles,  s'écartant  des  traditions  qu'il  a 
jusqu'à  présent  le  mieux  écoutées,  son  point  de  vue  semble  s'être  changé 
tout  d'un  coup  et  l'artiste  parait  n'avoir  plus  aucun  système  arrêté. 
On  pourrait  croire,  à  l'examen  de  ses  dernières  œuvres,  et  tant  la 
facture  en  est  changeante,  que  Baudry  s'est  brusquement  transformé 
en  un  virtuose,  n'ayant  plus  d'autre  but  que  de  tenter  des  combinai- 
sons raffinées  d'harmonies  colorées,  influencé  qu'il  est  par  sa  curio- 
sité ou  par  de  récentes  admirations.  Une  de  ses  dernières  compo- 
sitions, la  Vision  de  saint  Hubert,  pour  le  château  de  Chantilly,  accuse 
nettement,  par  la  confusion  de  ses  lignes  et  de  ses  plans,  par  son  parti 
pris  de  suppression  des  ombres,  par  l'absence  de  tout  modelé,  combien 
profondément  Paul  Baudry  avait  été  troublé,  jeté  hors  de  sa  vraie 
voie,  par  les  théoriciens  de  l'école  nouvelle  du  plein  air  et  les  impres- 
sionnistes, avec  lesquels  il  s'était  manifestement  proposé  de  lutter. 
N'est-il  pas  étrange  que  Baudry,  si  épris  des  grandes  traditions 
italiennes,  vienne,  à  la  lin  de  sa  brillante  carrière,  échouer  précisément 
sur  le  même  écueil  où  s'est  heurté  Bastien-Lepage  et  commettre  les 
mêmes  erreurs  qu'avait  commises  celui-ci  dans  sa  Jeanne  d'Arc 
écoutant  les  voix?  Et,  n'y  a-t-il  pas  dans  cette  singulière  coïncidence 
un  avertissement  pour  ceux  de  nos  artistes  qui  seraient  tentés  de 
s'engager  dans  cette  même  périlleuse  entreprise? 


Portrait    de     M"»    D...    par     Paul     Baudrv. 
de  i  '•  tiste,  ji  1 
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Quelques  critiques  qu'il  ait  pu  encourir  pendant  cette  période 
d'hésitations,  d'incertitudes,  et  de  troubles  visibles,  Baudry  n'en  laisse 
pas  moins  une  œuvre  qui  suffit  amplement  à  lui  assurer  une  des  plus 
hautes  places  parmi  les  artistes  qui,  dans  le  xix''  siècle,  ont  illustré 
l'art  français. 

Alexandre  Cabanel  (i 823- 1889)  est  le  dernier  en  date  des  artistes 
éminents  que  la  mort  nous  aura  récemment  enlevés.  Scrupuleux  obser- 
vateur des  traditions,  savant,  travailleur  infatigable  et  appliqué,  s'effor- 
çant  constamment  de  garder  dans  ses  œuvres  une  mesure  parfaite, 
recherchant  l'élégance.,  le  charme,  et  parfois  même  la  modernité,  mais 
sans  jamais  rien  sacrifier  des  conventions  apprises  et  respectueusement 
obéies,  Cabanel,  durant  sa  laborieuse  carrière,  a  connu  tous  les  succès, 
toutes  les  récompenses,  et  reçu  toutes  les  consécrations  honorifiques  et 
officielles  qu'un  artiste  puisse  obtenir.  Grand  prix  de  Rome  en  i8q5, 
médaillé  de  2e  classe  en  i852,  de  i'c  en  1 855,  à  l'Exposition  univer- 
selle, il  est,  cette  même  année,  nommé  chevalier  de  la  Légion  d'hon- 
neur. L'Institut  l'accueille  en  1 863,  et  le  Portrait  de  F  Empereur, 
en  i865,  lui  fait  décerner  la  médaille  d'honneur  du  Salon.  Les 
expositions  universelles  de  1867  et  1878  lui  valent  les  plus  hautes 
distinctions  dont  elles  disposent.  Officier  de  la  Légion  d'honneur 
depuis  1864,  il  est  fait  commandeur  en  1884.  Chargé  de  la  direction 
d'un  atelier  à  l'École  des  Beaux-Arts,  il  acquiert,  durant  son  long 
professorat,  une  influence  considérable  dont  il  use,  du  reste,  avec  la 
plus  parfaite  bienveillance,  en  la  mettant  libéralement  au  service  de 
tous  les  jeunes  artistes  qui  ont  été  ses  élèves.  Selon  toute  apparence, 
Cabanel  fut  donc  un  homme  heureux. 

Des  premiers  tableaux  qu'il  peignit,  pendant  son  séjour  à  Rome,  et 
qui  se  trouvent  aujourd'hui  faire  partie  du  legs  Bruyas,  au  Musée  de 
Montpellier,  sa  ville  natale,  il  y  a  peu  de  choses  à  dire.  Seule,  VA  Ibafdé, 
sujet  emprunte  à  Victor  Hugo,  et  d'un  orientalisme  quelque  peu 
démodé  et  qui  aujourd'hui  ferait  sourire,  montre  déjà  chez  le  jeune 
peintre  ce  penchant  à  recherchercette  grâce  fondante  et  cecharmealan- 
gui  qui  vaudront  plus  tard  au  portraitiste  la  faveur  des  belles  mondaines. 
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La  Mort  de  Moïse,  son  dernier  envoi  de  Rome,  peint  sous  l'in- 
fluence de  Raphaël  et  de  Michel- Ange,  parut  annoncer  dans  le  jeune 
artiste  un  disciple  respectueux  des  grandes  traditions  académiques. 
Tout  de  suite,  il  obtint  d'être  chargé  de  la  décoration  du  Salon  des 
Caryatides  à  l'Hôtel  de  Ville.  Cahanel  y  peignit  sur  douze  pendentifs 
les  Mois,  ligures  par  des  groupes  allégoriques  d'un  style  à  la  fois  facile 


Aglaé,     par    A.     Cabanel. 


et  ferme.  Les  gravures  de  M.  A.  Jacquet  nous  ont  conservé  le  souve- 
nir de  ces  belles  peintures,  détruites  par  l'incendie  de  1871,  et  que  l'ar- 
tiste allait  refaire  lorsque  la  mort  est  venue  le  surprendre.  Dans  l'en- 
semble de  cette  décoration,  un  morceau,  le  mois  d'Octobre,  était  tout 
à  fait  caractéristique  des  tendances  romantiques,  ou  plutôt  élégiaques, 
de  Cabanel.  On  y  voyait  un  poète  mourant  étendu  à  terre  aux  pieds 
d'une  belle  indifférente,  et  soupirant  quelque  strophe  mélancolique. 
Octobre  était  ainsi  symbolisé  par  la  Chute  des  feuilles  et  la  mort  du  poète 
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poitrinaire.  L'idée  dut  plaire  singulièrement  à  l'artiste,  car  il  la  reprit 
dans  un  tableau  exposé  en  1 855 ,  et  intitulé  :  Un  soir  d'automne,  mais, 
cette  fois,  avec  adjonction  d'un  troisième  personnage  qui  s'enfuit,  fai- 
sant de  la  main  un  geste  de  désespi  >ir.  A  cette  même  exposition  figurait 
la  Glorification  de  Saint  Louis,  destinée  à  la  chapelle  deVincennes,  et 
qui  est  conservée  au  Musée  du  Luxembourg.  C'est  assurément  là  une 
des  meilleures  pages  d'histoire  que  Cabanel  ait  produite.  La  Veuve  du 
maître  de  chapelle,  conçue  dans  ce  style  romantico-élégiaque  qui  repa- 
raît trop  fréquemment  dans  l'œuvre  de  l'artiste,  fut  exposée  en  i85q, 
au  Salon,  où  elle  balança  les  suffrages  que  le  public  accordait,  cette 
même  année,  à  la  Posa  Nera  de  M.  Hébert,  cet  autre  élégiaque.  Puis, 
toujours  dans  cette  même  donnée  poétique,  on  admira  le  Poêle  flo- 
rentin qui  en  est  l'expression  la  plus  colorée  et  la  plus  brillante;  quant 
à  la  Nymphe  enlevée  par  un  satyre,  du  même  Salon,  c'était  par  l'arran- 
gement habile,  la  saveur  des  nus,  un  assez  joli  morceau  de  virtuo- 
sité académique,  mais  qui  manquait  d'ampleur,  de  nerf  et  de  solidité. 
La  remarque,  que  la  critique  en  lit,  parut  avoir  touché  Cabanel.  Dans 
sa  Naissance  de  Venus,  du  Salon  de  i863,  il  s'efforça  de  faire  preuve 
de  plus  de  résolution  et  d'accentuer  son  dessin.  Placée  auprès  du 
tableau  de  Raudrv,  la  Vague  et  la  Perle,  les  deux  ouvrages  se  parta- 
gèrent l'admiration  des  amateurs  ;  on  s'accorda,  tout  en  trouvant 
inutile  et  vulgaire  la  guirlande  d'Amours  dont  Cabanel  a  agrémenté 
son  sujet,  à  reconnaître  que  son  ouvrage,,  aujourd'hui  au  Luxembourg, 
présentait  un  ensemble  de  qualités  vraiment  supérieures  et  presque 
magistrales.  Le  Paradis  perdu.,  qui  parut  a  l'Expositton  Universelle 
de  1867,  vaste  toile  que  lui  avait  commandée  le  roi  de  Bavière,  est 
peut-être  le  plus  grand  effort  que  le  peintre  ait  tenté  pour  s'éle- 
ver jusqu'à  ces  sommets  où  planent,  dans  leur  glorieuse  sérénité,  les 
divins  maîtres  de  la  Renaissance.  Peut-être  même  eut-il,  en  exécutant 
cette  comp  osition,  l'ambition  de  lutter  avecRaphaël  et  Michel-Ange,  et 
cela,  sur  leur  propre  terrain.  Son  Jéhovah  apparaissant,  comme  Ezé- 
chiel,  planant  dans  les  nuées,  entouré  d'un  chœur  d'anges,  est  assuré- 
ment  un   des    plus   solides    morceaux    qu'ait   produits    la    peinture 
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académique  contemporaine  ;  mais,  que  de  réminiscences,  et  comme 
l'imagination  du  peintre,  en  voulant  exprimer  la  douleur  d'Adam 
et  d'Eve,  retombe  vite  dans  sa  langueur  accoutumée  et  dans  son 
impuissance  à  rendre  la  passion  et  le  drame! 

Là  où  l'artiste  se  retrouvait  vraiment  lui-même,  avec  son  tempé- 
rament toujours  enclin  à  rechercher  l'élégance  et  la  grâce,  là  où  il 


Tailleur     de     pierres. 
\1.  Roll  pour  le  «  Chantier  de  Suresne 


mettait  toute  son  invention  vaguement  sentimentale  et  poétique, 
c'était  surtout  lorsqu'il  peignait  quelqu'une  de  ces  études,  de  ces  figu- 
res de  femmes,  aux  grands  yeux  cernés,  Orientales,  mythologiques  ou 
bibliques,  ou  encore  créations  de  Dante,  ou  de  Shakespeare,  dont  il 
n'a  cessé  d'allonger  la  liste  pendant  plus  de  vingt  ans.  C'est  la  Sula- 
mite,  Dalilah,  la  Fille  de  Jephté,  Rut  h,  Thamar,  ou  bien  Flore,  Écho, 
Psyché,  ou  encore  Desdemona,  Fiametta,  Francesca  di  Rimini,  Pia 
dei  Tolomei,  etc.,  mais  quelle  que  soit  d'ailleurs  l'héroïne  représentée, 

C h.  —  t.  III.  47 
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c'est  toujours  une  belle  fille,  aussi  peu  vêtue  qu'il  convient,  s'envelop- 
pant  avec  grâce  d'étoffes  chatoyantes  et  légères,  laissant  entrevoir  ou 
deviner  ce  qu'elles  ne  montrent  pas.  Certes,  ce  sont  là  des  peintures 
agréables  et  propres  à  charmer  les  foules;  sans  doute,  l'artiste  ne  man- 
que jamais  d'y  faire  preuve  d'une  étonnante  virtuosité,  dans  l'emploi 
des  tons  les  plus  frais  et  les  plus  séduisants  de  la  palette  ;  mais  on  n'aura 
pas  de  peine  à  comprendre  combien  il  devait  perdre  encore  de  sa 
virilité  à  se  complaire  trop  fréquemment  à  ces  représentations  de 
beautés  de  keepsake.  Et  l'on  ne  s'en  aperçut  que  trop,  lorsqu'en  1878, 
il  eut  terminé  au  Panthéon  son  Histoire  de  saint  Louis.  Assurément, 
cet  ouvrage  marque  un  grand  effort;  il  est,  dans  ses  détails  comme 
dans  son  ensemble,  pondéré  de  tous  points,  savant,  mûrement  pensé  ; 
en  tout,  dessin  et  coloration,  d'une  correction  parfaite.  Mais,  l'émotion, 
la  passion,  le  frémissement  de  la  vie  en  sont  absents  :  c'est  une  belle 
production  d'école,  mais  ce  n'est  que  cela.  En  résumé,  tout  ce  que 
peuvent  donner  la  science,  le  goût,  la  mesure  et  une  solide  éducation, 
Cabanel  le  possède  et  le  montre;  témoin,  cette  Histoire  de  saint  Louis, 
témoin  encore  son  plafond  de  l'escalier  du  nouveau  Louvre  :  Le 
Triomphe  de  Flore;  ce  qu'il  n'a  pas,  c'est  ce  qui  ne  s'aquiert  point  : 
l'imagination,  le  sens  de  la  passion,  la  vie  et  la  flamme. 

La  peinture  des  portraits  fut,  en  réalité,  la  grande  préoccupation  de 
Cabanel  :  ce  fut  aussi  dans  son  constant  exercice  qu'il  rencontra  ses  plus 
brillants  succès  et  même  quelque  chose  de  plus  :  la  popularité.  Il  serait 
impossible  d'énumérer  tout  ce  qu'il  produisit  en  ce  genre.  Chaque 
année,  à  chaque  Salon,  on  pouvait  être  sûr  de  rencontrer  quelque 
représentation  de  grande  dame  ou  de  personnage  connu,  qui  avait 
posé  devant  lui.  C'étaient  M'"e  Pereire,  Mrae  la  duchesse  de  Clermont- 
Tonnerre,  Mme  la  marquise  d'Aligre,  Mmc  la  duchesse  de  Vallom- 
breuse  et  son  mari,  et  cent  autres  personnes  du  plus  grand  monde 
parisien  et  de  la  colonie  étrangère. 

De  temps  à  autre,  au  milieu  de  cette  mondaine  et  aristocratique 
compagnie,  apparaît  et  contraste  quelque  physionomie  plus  grave, 
comme  par  exemple  au  Salon  de  1886,  où  furent  exposés  les  portraits 
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du  Fondateur  de  l'Ordre  des  Petites  sœurs  des  pauvres  et  de  la  Fondatrice 
du  même  ordre.  Ce  dernier,  d'une  simplicité  admirable,  est  bien  près 
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L'Aïeule,    par     M.     Lhermitte. 
(Dessin  de  l'artiste  ) 


d'être  un  chef-d'œuvre.  Tel  encore  le  très  beau  Portrait  de  M.  Armand, 
réminent  architecte,  qui  vient  d'être  légué  à  un  de  nos  musées  natio- 
naux.  En   apportant.,    dans    ce  genre  de    peinture,    toute   l'élégante 
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distinction  de  son  talent,  Cabanel  y  a  mis  encore  une  note  bien 
moderne  et  nouvelle.  Comprenant  le  portrait  mieux  qu'on  ne  le 
faisait  autour  de  lui,  il  ne  sépare  pas  son  modèle  de  son  milieu,  de  son 
entourage  habituel.  L'un  des  premiers  encore.,  il  a  fait  usage  de  colo- 
rations fraîches  et  claires  pour  rendre  les  carnations.  Aussi,  Paul 
Mantz  admirant  le  portrait  de  M™  de  Ganay,  au  Salon  de  i865, 
n'hésitait  pas  à  y  voir  «  un  pas  heureux  vers  cette  grâce  moderne  qui 
attend  encore  son  historien  et  son  poète  ».  Au  demeurant,  sans  avoir 
jamais  été  un  très  scrupuleux  observateur  de  la  physionomie  humaine, 
Cabanel  n'en  demeure  pas  moins,  pour  la  belle  tenue  et  l'éclatante 
richesse  de  ses  arrangements,  un  des  maîtres  les  plus  justement  réputés 
dans  la  peinture  des  portraits.  Par  l'élégance,  le  charme  dont  il  dote 
ses  effigies  féminines,  comme  par  la  splendeur  et  la  grâce  de  leurs 
ajustements,  il  continue  dignement  la  tradition,  bien  française,  de 
quelques-uns  des  aimables,  mais  non  toujours  fidèles,  portraitistes 
du  xvm6  siècle. 

A  la  tète  du  groupe  dont  Bastien-Lepage  fut,  durant  sa  trop  courte 
existence,  l'exemple  et  le  guide,  marche  aujourd'hui,  en  chef  incon- 
testé, M.  Alfred  Roll.  Né  à  Paris  en  1847,  il  est  élève  de  Gérôme  et  de 
Bonnat.  Ses  débuts  remontent  au  Salon  de  1872  ;  il  y  exposait  le 
Fuyard  blessé,  qui  fut  acquis  par  l'Etat.  C'est  une  curieuse  note  de 
couleur  que  ce  premier  tableau  dont  Eugène  Delacroix,  Géricault  et 
Bonnat  pourraient  revendiquer  chacun  une  part.  Puis  se  succédèrent  : 
Don  Juan  et  Haydée  (1874),  Halte-là!  (1875),  Chasseresse  (1876), 
l'Inondation  (1877),  le  Cortège  de  Silène  (1879),  et  la  Grève  des 
mineurs  (1880). 

Au  Salon  de  1 881,  il  expose:  la  Fête  du  14  Juillet  1880,  et,  en 
i883,  à  l'Exposition  nationale,  il  envoie,  outre  la  Grève,  le  Vieux 
carrier  et  En  Normandie.  En  i885,  apparaît  le  Chantier  à  Suresnes 
et  un  sujet  modestement  intitulé  :  Étude.  Arrêtons-nous  à  ces  derniers 
ouvrages,  car  c'est  ici  qu'après  avoir,  depuis  1S72,  cherché  laborieu- 
sement sa  voie  à  travers  d'obsédantes  traditions  d'atelier  et  d'impé- 
rieuses  admirations  rétrospectives,  M.  Pvoll  est  enfin  parvenu  à  se 
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dégager  de  toute  influence  étrangère.  Désormais  il  écrira  nettement  sa 
pensée  personnelle  à  l'aide  de  sa  propre  écriture.  Cette  précieuse 
Étude,  baptisée  depuis  la  Femme  au  taureau,  marque  en  effet,  et  plus 
particulièrement  encore  que  le  Chantier,  le  point  de  départ  d'une 
évolution  profonde  dans  le  talent  de  Tarliste.  Dans  le  Chantier,  vaste 
toile  où  s'agitent  et  se  meuvent,  dans  leur  éparpillement,  des  groupes 
de  travailleurs  en  action,  chaque  ouvrier,  chaque  détail  est  étudié  et 
rendu  avec  une  étonnante  vérité  d'attitude,  de  mouvement  et  de 
physionomie.  Chaque  morceau,  pris  à  part,  est  excellent,  chaque  type 
caractérisé  avec  une  merveilleuse  justesse  d'observation.  Et  cependant 
tout  cet  ensemble,  quoique  enveloppé  d'air  et  de  lumière,  quoique 
rempli  d'action,  de  mouvement  et  de  vie,  apparaît  dans  une  sorte  d'im- 
mobilité photographique  et  comme  figé.  Où  donc  est  Terreur  ?  Dans 
l'absence  de  ce  que  les  vieux  maîtres  appelaient  l'effet,  le  parti  pris. 
Ici,  l'effet  étant  partout  n'est  plus  nulle  part.  Évidemment  le  peintre 
avait  choisi  un  champ  d'observation  trop  vaste,  presque  panoramique, 
et  il  eut  obtenu  un  tout  autre  résultat  en  concentrant  son  spectacle,  et 
surtout,  en  nous  présentant  ce  qu'il  voulait  nous  montrer  de  plus 
intéressant  sur  un  plus  petit  espace.  La  construction  d'un  tableau  a 
des  exigences  et  des  règles  imprescriptibles  et  nul  ne  les  peut  enfreindre 
sans  qu'il  lui  en  coûte.  La  Femme  au  taureau  résume,  sinon  tous,  du 
moins  une  très  grande  partie  des  progrès  successivement  accomplis 
par  l'artiste  depuis  qu'il  avait  peint  le  Cortège  de  Silène.  Déjà  se  notait 
dans  cette  vaillante  peinture  l'effort  du  grand  amoureux  de  la  difficulté 
à  vaincre  qu'est  M.  Roll,  pour  atteindre  à  une  expression  plus  sincère 
de  la  vie,  de  la  forme  en  mouvement,  et  à  une  exécution  fleurie,  plus 
gaie,  plus  claire.  Son  but,  dans  la  Femme  au  taureau,  était  de  peindre 
un  corps  de  femme,  aux  chairs  blondes  et  plantureuses,  baignant  dans 
l'air,  et  comme  caressée  par  la  clarté  vibrante.  Avec  sa  belle  sincérité, 
sa  résolution  ordinaire,  M.  Roll  a  mené  à  bien  sa  délicate  entreprise. 
Elle  est  puissante  et  saine,  cette  peinture  d'un  réalisme  où,  certes,  ne 
se  mêle  pas  le  moindre  soupçon  d'idéal,  mais  qui  chante  à  sa  façon 
l'hymne  à  la  vie,  à  la  jeunesse,  à  la  lumière.  Mais  le  difficile  problème 
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que  poursuivait  Tartiste,  de  rendre  l'air  ambiant  et  subtil  qui  enve- 
loppe et  baigne  les  formes  et  les  choses,  il  en  est  devenu  plus  maître 
encore  dans  son  tableau  du  Salon  de  1886,  qui  représente  une  Femme 
assise  dans  un  jardin.  Ses  épaules,  que  son  costume  du  matin  laisse 
nues,  sont  modelées  à  ravir  par  des  écarts  à  peine  sensibles,  dans  des 
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Fragment     du    tableau    de     «La     Moisson  »,     par    M.     Liiermitte. 
(Dessin  de  l'artiste.) 


tons  gris  rosés  d'une  finesse  et  d'une  fraîcheur  extrêmes.  En  1887, 
une  grande  toile  intitulée  :  La  Guerre  et  brossée  avec  le  plus  chaleu- 
reux entrain,  marque  un  moment  de  retour  vers  des  réalités  d'un 
ordre  plus  brutal.  Elle  nous  montre  un  corps  d'armée  en  marche,  à 
l'aube,  et  se  préparant  à  l'action  prochaine.  Mais  en  1888,  l'artiste 
revient  à  ses  recherches   de  la   lumière    avec  sa  charmante  Manda 
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Êàmétrie,  d'une  vérité  de  rendu  de  la  vie  des  êtres  et'  des  choses,  et 
d'une  plénitude  d'air  si  saisissantes  qu'il  nous  semble  y  découvrir 
'moins  une  peinture  qu'un  coin  de  nature  reflétée.  Rien  de  plus  naïve- 
ment conçu  que  ce  lumineux  et  frais  tableau.  La  fermière  vient  de 
traire  sa  vache,  et  là,  devant  nous,  elle  traverse  la  prairie  en  tenant 
à  la  main  un  seau  plein  de  lait.  C'est  tout,  et  ce  motif  si  vraiment 
simple,  a  suffi  à  M.  Roll  pour  exécuter  un  morceau  inoubliable.  Cette 
belle  toile,  ainsi  que  la  Guerre  et  la  Femme  au  taureau,  sont  aujour- 
d'hui la  propriété  de  l'Etat.  Après  la  Fermière  Manda  Lame/rie,  il 
semblait  que  M.  Roll  eût  définitivement  conquis  toutes  les  sérénités 
de  la  certitude,  et  qu'aucun  nouveau  progrès  ne  lui  restât  à  faire  dans 
la  voie  de  l'expression  des  jeux  et  des  transparences  de  la  lumière.  Il 
n'en  était  rien.  Ses  envois,  au  Salon  de  1889,  nous  réservaient  de  nou- 
velles surprises.  Deux  sujets,  Enfant  et  Taureau,  et  En  Eté,  inspirés 
tous  deux  d'aspects  de  la  nature  et  de  la  vie  loyalement  observés  et 
rendus,  réalisent  cette  fois  pleinement  le  programme  que  s'est  tracé  le 
jeune  maître.  Le  premier  représente  un  enfant,  un  petit  paysan,  à  demi 
nu,  conduisant  à  l'aide  d'une  corde  un  superbe  taureau  d'un  pelage 
roux  très  foncé.  L'animal  est  presque  majestueux  dans  sa  masse 
superbe.  Il  est  peint  avec  cette  vigueur,  cette  bravoure,  cette  largeur 
de  touche  qui  servent  si  bien  l'artiste  lorsqu'il  veut  peindre  des  ani- 
maux, ce  en  quoi  il  est,  depuis  longtemps,  passé  maître.  Cette  énorme 
bête  brune  presque  noire,  ce  gamin  au  torse  grêle  et  nu,  s'enlevant 
sur  la  tache  des  verts  herbages  et  enveloppé  par  la  pleine  clarté  du 
jour,  ont  suffi  à  M.  Roll  pour  nous  intéressera  son  motif,  si  peu  com- 
pliqué qu'il  paraisse,  et  pour  peindre  un  morceau  d'une  saine  et 
puissante  saveur  champêtre.  En  Été  est  beaucoup  plus  important. 
Jcl  "encore  la  réalité,  observée  avec  sincérité,  a  fourni  les  détails  et 
le  caractère  de  l'ensemble.  Dans  un  verger  planté  d'arbres  où  poussent 
en  liberté  toutes  sortes  de  fleurettes  et  d'herbes  folles,  une  dame,  une 
jeune  fille,  un  petit  garçon  et  un  chien  courent  et  se  livrent  à  de 
joyeuxébats.  On  le  voit,  la  scène  reproduite  n'offre  rien  de  particulière- 
ment émouvant  et  ne  prêterait  guère  au  lyrisme.  Et  pourtant  c'est  tout 
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un  poème  de  gaieté,  de  vie,  de  lumière,  et  ce  poème  ensoleillé  l'artiste 
Ta  coloré  de  tons  discrets,  mêlant  l'or  du  rayon  de  juin  à  l'or  des 
chevelures,  réchauffant  l'ombre  aux  tiédeurs  ambiantes  et  nuançant 
des  reflets  voisins  ses  exquises  transparences. 

Animalier,  paysagiste,  peintre  de  sujets  vraiment  modernes  et 
vécus,  enfin  peintre  d'histoire,  M.  Roll  est  aussi  un  portraitiste  du  plus 
sérieux  talent.  Nous  ne  saurions  oublier  ni  son  beau  portrait  de 
M.  Jules  Simon  (1880),  ni  celui  du  paysagiste  Damoye(  1886),  non  plus 
que  celui  de  M.  Alphand,  qui  a  paru  à  l'Exposition  Universelle  de 
1889. 

L'Ecole  vivante  compte  en  M.  Roll  l'un  de  ses  maîtres  et  celui-là 
est  vraiment  un  peintre.  Lentement  il  a  progressé  vers  son  but,  mais 
chacun  de  ses  progrès  a  été  une  conquête  assurée,  définitive.  Plus 
épris  des  réalités  que  du  rêve,  il  a  cependant  su  nous  intéresser  aux 
motifs  si  simples  et  si  naïvement  vrais,  qu'il  paraît  préférer  aujourd'hui, 
rien  que  par  la  sincérité  de  son  observation  et  par  sa  belle  et  loyale 
pratique.  Mais  il  ne  nous  a  pas  encore  dit  son  dernier  mot,  et  nous 
attendons  encore  beaucoup  de  cet  artiste  sans  manière,  bien  équilibré, 
qui,  à  ses  débuts,  a  sucé  la  moelle  des  lions  et  beaucoup  aimé  Géricault 
et  Delacroix.  Soyons  assurés  qu'un  jour  il  leur  reviendra  et  que,  délais- 
sant des  motifs  dont  l'exécution  est  toute  la  beauté,  il  nous  donnera, 
avec  les  formules  nouvelles,  dont  il  s'est  rendu  maître,  des  sujets  plus 
émouvants  et  plus  passionnés. 

M.  Léon  Lhermitte  ne  doit  assurément  rien,  ni  à  Bastien-Lepage, 
ni  à  M.  Roll,  et  cependant  il  appartient  comme  eux  au  mouvement 
qui,  à  la  suite  de  Millet,  a  porté  la  jeune  école  à  étudier,  sur  le  vrai, 
l'aspect  des  êtres  et  des  choses.  C'est  un  prosateur;  mais  sa  prose 
n'est  pas  sans  noblesse  et  le  caractère  de  ses  ouvrages  laisse  aisément 
entrevoir  que,  à  l'exemple  de  Millet,  mais  avec  des  différences  appré- 
ciables, il  se  préoccupe  d'allier  à  des  formes  vraies  l'ampleur  des  atti- 
tudes. M.  Lhermitte  s'est  fait  assez  vite  une  belle  place  parmi  les 
peintres  de  la  vie  des  champs.  Il  en  a  résumé,  dans  ses  beaux  dessins 
et  dans  ses  peintures,  les  principaux  moments.  Déjà,  il  nous  a  montré 
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dans  de  robustes  et  éloquentes  pages  qui  s'intitulent  :  la  Paye  des  Mois- 
sonneurs (1882),  la  Moisson  (i883),  les  Vendanges  (1884),  le 
Vin  (i885),  la  Fenaison  (18871,  qu'il  réussissait,  lui  aussi,  à  récon- 
cilier les  plus  humbles  réalités  de  la  vie  rurale  avec  les  exigences  de 
cette  beauté  qui  doit  être  au  fond  de  tous  les  rêves  de  peintres,  fussent- 
ils  des  réalistes  endurcis. 

Celui  de  nos  artistes  dont  l'œuvre  offre,  dans  son  admirable  unité, 
la  plus  complète  alliance  de  la  poésie  avec  la  peinture  des  scènes  des 
champs,  M.  Jules  Breton,  n'a  pas  cessé  un  seul  moment,  durant  la 
brillante  et  féconde  carrière  qu'il  a  déjà  parcourue,  de  se  maintenir  à 
distance  des  deux  écueils  où  viennent  échouer  tant  de  jeunes  peintres 
s'essayant  aux  sujets  champêtres  :  le  sentimentalisme  ou  la  rusticité. 
Mais  n'a-t-il  jamais  lui-même  sacrifié  à  la  recherche  de  la  grâce  quel- 
que chose  de  la  réalité  et  du  caractère?  N'a-t-il  donc  pas  quel- 
quefois transgressé  la  formule  dont  parle  Fromentin  dans  ses  Maîtres 
d'autrefois  :  «  Quant  à  embellir,  jamais;  à  ennoblir,  jamais...  » 
et  nous  faudra-t-il  donc  traiter  de  légende  la  malicieuse  réflexion  que 
suggéraient  à  Millet  les  paysannes  de  Jules  Breton?  «  Breton,  disait- 
il  un  jour  à  Ph.  Burty,  peint  toujours  dans  le  village  des  filles  qui, 
pour  sûr,  n'y  resteront  pas.  »  Mais,  qu'importent  ces  légères  critiques 
s'adressant  à  un  maître  dont  on  n'en  est  plus  à  compter  les  produc- 
tions  hors  de   pair  et    les   poétiques   chefs-d'œuvre. 

Breton  (Jules- Adolphe-Aimé-Louis)  est  né  à  Courrières,  le 
ier  mai  1827.  D'abord  élève  de  Félix  de  Vigne,  dont  il  épousa  la  fille,  il 
entra,  en  1S47,  à  l'Ecole  des  Beaux-Arts  et  suivit  les  cours  de  Drolling. 
Ses  débuts  au  Salon  remontent  à  1849.  Les  deux  premiers  ouvrages 
qu'il  exposa,  Misère  et  Désespoir,  et  la  Faim  (i85i),  proclament  suffi- 
samment, par  leurs  titres,  que  ces  prémices  de  son  pinceau  n'étaient 
guère  que  des  anecdotes  plus  ou  moins  lugubres  et  sentimentales.  C'est 
en  1 8 5 3 ,  qu'ont  lieu  ses  véritables  débuts  avec  le  Retour  des  Mois- 
sonneurs, qui  fut  acquis  pour  le  Luxembourg.  Cette  fois,  l'artiste  avait 
trouvé  sa  voie.  Puis,  d'année  en  année,  sa  prédilection  s'affirme  pour  la 
représentation    des  sujets  empruntés  à  la  vie  des  champs,  et  c'est  à 
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l'Artois,  sa  province  natale,  et  à  son  cher  pays  de  Courrières  qu'il 
demande  ses  sites  et  ses  modèles.  En  1 855 ,  il  donne  les  Glaneuses  et 
en  1857,  la  Bénédiction  des  blés,  actuellement  au  Musée  du  Luxem- 
bourg et  qui  fut  son  premier  grand  succès.  C'est  un  sérieux  effort  vers 
le  vrai  que  ce  tableau,  peint  avec  une  rare  conscience,  mais  un  peu 
dur  d'aspect,  où  la  gaucherie  des  paysans,  vêtus  de  leurs  habits  des 
dimanches,  contraste  avec  leur  attitude  pieusement  distraite  et  leur 
respect  sérieux  pour  l'acte  religieux  auquel  ils  assistent.  Des  progrès 
marqués  se  lisent  nettement  dans  les  deux  ouvrages,  importants  tous 
deux,  que  Breton  expose  en  1  S5ç)  :  la  Plantation  d'un  Calvaire,  appar- 
tenant au  Musée  de  Lille,  et  le  Raypel  des  glaneuses,  du  Musée  du 
Luxembourg.  Un  faire  plus  large  et  l'évidente  recherche  du  caractère 
et  du  style,  sans  trace  de  manière,  signalent  ces  deux  toiles  à  l'admira- 
tion générale  et  au  choix  du  jury  de  peinture,  qui  décerne  à  l'artiste  la 
médaille  d'honneur.  Sa  première  récompense  datait  de  1 855.  En  1861, 
il  nous  donne,  outre  YIncendie  et  le  Soir,  deux  de  ses  plus  belles 
œuvres  :  le  Col^a  et  les  Sarcleuses.  «  Le  tableau  des  Sarcleuses,  écrivait 
alors  Théophile  Gautier,  produit  une  impression  mystérieuse  et  douce 
qu'on  n'attendait  pas  de  son  titre.  Le  soleil  se  couche;  déjà  son  disque 
rouge  a  disparu  plus  qu'à  moitié  derrière  la  ligne  d'horizon,  au  bout 
d'une  vaste  plaine  dont  quelques  femmes  courbées  arrachent  les  mau- 
vaises herbes.  L'une  d'elles,  fatiguée  sans  doute,  s'est  relevée  et  se 
tient  debout  au  second  plan,  détachée  en  silhouette  sur  la  limpidité  du 
ciel  avec  un  sveltesse  et  une  élégance  rares.  Le  travail  va  finir  avec  le 
jour  et  la  belle  créature  se  redresse  comme  une  plante  à  la  fraîcheur 
du  soir.  ))  Rien  de  plus  exquis  et  de  plus  délicat  que  la  décoloration, 
dont  l'artiste  note  les  effets  sur  les  verdures  mouillées,  de  la  lumière 
finissante.  Déjà  il  aimait  cette  heure  mystérieuse  où  les  êtres  et  les 
choses  se  détachent  sur  les  fonds  du  ciel  empourpré.  Cet  amour  pour 
les  soleils  couchants  M.  Jules  Breton  l'a  conservé  et  il  le  montre  aussi 
bien  dans  les  poèmes  qu'il  peint  que  dans  ceux  qu'il  écrit. 

Appelé  en  1S64  dans  le  Médoc,  il  en  rapporte  un  excellent  tableau  : 
Les  Vendanges  à  Chàteau-Lagrange ,  et  une   charmante  petite  pein- 
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ture  :  une  Gardeuse  de  dindons.  L'année  suivante  fut  pour  Jules  Breton 
l'occasion  d'un  nouveau  triomphe.  11  expose  la  Fin  de  la  journée, 
acquise  par  le  prince  Napoléon,  magnifique  effet  de  soleil  couchant, 
sur  lequel  sedessinent  defières  silhouettes.  En  1867,  ce  sont  :  le  Retour 
des  champs,  la  Becquée,  la  Moisson  ;  en  1868,  les  Femmes  récoltant  des 
pommes  de  terre,  et  en  18G9,  le  Grand  Pardon  en  Bretagne  où  l'artiste 
était  allé  chercher  une  nouvelle  source  d'inspiration.  C'est  la  première 
en  date  de  ces  œuvres  émues,  où  revit  dans  sa  foi  robuste  et  recueillie, 
cette  vieille  terre  de  Bretagne  qui  lui  suggéra  les  Lavandières,  et  cette 
page  inoubliable,  la  Fontaine,  puis  la  Bretonne  tenant  un  cierge.  La 
Glaneuse,  du  Musée  du  Luxembourg,  porte  la  date  de  1876,  année 
féconde,  ainsi  que  la  suivante,  qui  lui  permirent  d'envoyer  à  l'Exposi- 
tion Universelle,  outre  quelques  belles  œuvres  antérieures  :  les  Amies, 
la  Sieste,  les  Pécheurs  de  la  Méditerranée,  et  les  Raccommodeuses  de 
filets.  En  1882,  à  la  suite  de  quelques  productions  notables,  apparaît 
le  Soir  dans  les  hameaux  du  Finistère,  toile  charmante  où  la  sérénité 
triste  du  jour  finissant,  en  même  temps  que  la  grâce  attendrie  du  type 
breton,  sont  exprimées  avec  un  rare  bonheur.  Puis  se  succèdent  en 
i883,  Y  Arc-en-ciel  et  le  Matin,  délicieuse  idylle  où  deux  amoureux 
causent,  séparés  par  un  ruisseau  au-dessus  duquel  flotte  le  léger  brouil- 
lard du  matin  ;  en  1884,  les  Communiantes,  exquise  et  virginale  sym- 
phonie «en  blanc  majeur»,  eût  dit  Théophile  Gautier;  en  i885,  le 
Dernier  rayon  et  le  Chant  de  V alouette;  en  1886,  le  Goûter  et  une 
Bretonne;  en  1887,  A  travers  champs  et  la  Fin  du  travail;  en  1888, 
Jeunes  fdles  se  rendant  à  la  procession  et  Y  Etoile  du  berger;  enfin  en 
188g,  une  nouvelle  œuvre,  Y  Appel  du  soir,  où  M.  Jules  Breton  chante 
une  fois  encore  le  poème  pénétrant  de  l'heure  mélancolique  où  la 
brume  étend  sur  les  campagnes  ses  légers  voiles,  rappelant  au  foyer 
les  travailleuses  harassées.  M.Jules  Breton  a  commenté  lui-même  son 
Appel  du  soir  dans  ces  vers,  adressés  à  M.  Paul  Mantz  : 

C'est  l'heure  du  retour.  La  nuit  monte.  Tout  fume. 
Le  soleil  lentement  sous  l'humide  encensoir 
Tombe,  rougit,  frémit  à  la  fraîcheur  du  soir, 
Calme  ses  feux  tremblants  et  s'endort  dans  la  brume. 


AU       BORD       DE       LA       RIVIÈRE,       PAR       M.        H.        LeROLLE. 

(Dessin  tic  farlUtt.) 
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La  Faneuse  a  hèle  l'appel.  Il  vibre  eneor... 
Et  son  bras,  pour  signal,  lève  haut  la  faucille 
Sombre  croissant  au  ciel  où  déjà  Vénus  brille, 
Où  la  Lune  nouvelle  arque  son  croissant  d'or. 

Qu'ils  aient  eu  conscience  ou  non  de  leurs  emprunts,  ou  plutôt  de 
la  source  où  ils  ont  puisé  leur  inspiration,  J.-F.  Millet,  Jules  Breton, 
Lhermitte  et  d'autres  avec  eux  doivent  beaucoup  à  l'étude  attentive  et 
réfléchie  qu'ils  ont  faite  des  ouvrages  de  Léopold  Robert.  Quelque 
chose  de  l'ampleur,  disons  même  de  l'emphase  qui  caractérise 
le  geste  et  l'attitude  de  ses  modèles  romains  a,  en  effet,  passé  dans  la 
plastique  de  leurs  villageois  et  de  leurs  paysannes  :  on  ne  saurait 
méconnaître  qu'il  y  a  comme  un  peu  de  pose  dans  leurs  person- 
nages et  comme  un  arrière-goût  de  formules  d'école.  Un  noLivel 
exemple  de  cette  influence  de  Léopold  Robert  se  retrouve  dans  les 
compositions  de  Feyen-Perrin  (François-Nicolas-Augustin),  mort  en 
1888,  à  l'âge  de  62  ans.  11  avait  débuté  en  1848  par  un  tableau  intitulé  : 
Moissonneuses  italiennes,  effet  du  soir,  qui  portait  l'évidente  trace  de 
l'admiration  de  l'artiste  pour  l'auteur  de  Y  Arrivée  des  moissonneurs 
dans  les  marais  Pontins.  Puis,  Feyen-Perrin  s'éprend  de  plus  ambi- 
tieux sujets  et  agrandit  sa  manière.  Tour  à  tour  il  aborde  la  peinture 
d'histoire,  la  décoration  allégorique  ou  mythologique;  il  expose, 
en  1864,  une  belle  étude  de  nu,  une  Naïade  ou  une  Ondine  couchée 
Sur  la  grève,  et  en  même  temps,  s'inspirant  de  Rembrandt,  une 
Leçon  d'anatomie,  où  le  docteur  Velpeau,  entouré  d'élèves  et  de 
savants,  s'apprête  à  disséquer  un  cadavre.  Après  avoir  terminé  le 
Charles  le  Téméraire,  qui  est  au  Musée  de  Nancy,  une  évolution  se 
produit  dans  son  talent.  Il  revient  à  ses  premières  inspirations  et  il 
peint  des  paysannes,  des  femmes  de  marins,  des  pêcheuses,  dont  il 
détache  les  élégantes  silhouettes  sur  des  fonds  de  ciel  ou  des  horizons 
de  mer,  qu'il  voit  en  poète  et  rend  en  coloriste  fin  et  délicat.  Sa 
Vanneuse,  du  Salon  de  1867  et  le  Retour  de  la  pêche  aux  /mitres  par 
les  grandes  marées,  à  Cancale,  qui  se  trouve  au  Musée  du  Luxem- 
bourg, attestent  chez  Feyen-Perrin  un  sentiment  poétique  qui  s'impose 
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à  l'artiste,  alors  même  qu'il  s'attache  le  plus  étroitement  à  rendre 
la  nature  dans  sa  réalité  et  sa  sincérité. 

Bien  que,  depuis  sa  dernière  transformation,  il  n'y  ait,  entre 
M.  Dagnan-Bouveret  et  les  maîtres  dont  nous  venons  de  parler,  que 
des  parentés  d'exécution  assez  lointaines,  celui-ci  ne  s'en  rattache  pas 
moins  au  groupe  des  peintres  qui  rêvent  l'alliance  de  la  réalité  avec 
la  poésie  du  sentiment.  Trois  fois  déjà  M.  Dagnan-Bouveret  a  changé 
de  manière,  franchissant  chaque  fois  une  étape  de  plus  vers  un  idéal 
qu'il  est  aujourd'hui  bien  près  d'atteindre. 

Parti  de  la  Noce  che^  le  photographe  (1879),  peinture  du  genre 
comique  mais  où  l'observation  des  types,  des  habitudes  de  corps  et 
nous  dirions  volontiers  de  la  nature  d'esprit  des  personnages  est 
poussée  jusqu'à  la  cruauté,  l'artiste  nous  donne  ensuite,  dans  Y  Ac- 
cident, une  étude  très  intime  et  très  observée  de  la  réalité,  puis  dans  la 
Bénédiction,  dans  la  Vaccination,  de  délicats  et  charmants  tableaux  où 
l'entente  du  clair-obscur  et  de  la  lumière  est  en  parfaite  harmonie 
avec  le  sentiment  du  sujet.  Coup  sur  coup,  en  1887,  M.  Dagnan-Bou- 
veret expose  le  Pardon,  que  suit,  en  1889,  les  Bretonnes  au  Pardon, 
qui  furent  pour  l'artiste  un  double  et  retentissant  triomphe.  Comme 
chez  M.  Jules  Breton,  dans  ses  sujets  empruntés  à  la  Bretagne,  la 
dévote  et  croyante  Armorique  avait  fourni  le  thème  de  ces  deux 
admirables  compositions  d'un  charme  à  la  fois  si  subtil,  si  mystique 
et  si  pénétrant.  Dans  le  Pardon,  c'est  une  procession  de  paysans  et 
de  paysannes  sortant  de  l'église  et  défilant  le  long  d'une  muraille; 
l'expression  de  la  foi  la  plus  profonde  se  voit  sur  leurs  visages, 
empreints  de  ce  doux  entêtement  et  de  cette  exaltation  religieuse  qui 
caractérisent  la  race.  Les  Bretonnes  au  Pardon  représente  un  groupe 
de  paysannes,  jeunes  et  vieilles,  assises  en  rond  sur  le  gazon  vert; 
derrière  elles,  deux  paysans  se  tiennent  debout;  sur  d'autres  plans 
s'espacent  quelques  autres  figures  dévotes  ;  dans  le  fond  s'élève  une 
modeste  église  de  village,  au  clocher  pointu.  C'est  là  tout  le  tableau, 
et  comme  sincérité  d'observation,  comme  traduction  d'une  chose  vue, 
vécue  et   profondément   sentie,    c'est   un   chef-d'œuvre.    Sous   leurs 
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vêtements  noirs  et  leurs  amples  coiffes  blanches,  ces  femmes  ont 
quelque  chose  de  monastique  et  d'archaïque,  qui  leur  vient  du 
sentiment  religieux  qui  les  anime  et  aussi  du  caractère  persistant 
dans  la  race.  Il  y  a  évidemment,  dans  ces  physionomies  de  dévotes, 
si  naïvement  pieuses  et  simples,  un  legs  des  ancêtres  se  perpétuant 
même  à  travers  nos  temps  troublés.  Tout  cela,  M.  Dagnan-Bouveret 
nous  Ta  rendu  sans  imitation,  sans  pastiche,  dans  une  exécution  qui 
est  une  toute  exquise  harmonie.  Si  l'artiste  a  nettement  précisé  le 
caractère  individuel  de  ses  paysans,  c'est  d'un  pinceau  discret  et 
manœuvrant  dans  une  pâte  lisse  et  même  un  peu  mince.  Il  n'y  a  ici 
ni  touche  de  force  ni  virtuosité;  c'est  la  simplicité  même,  avec 
quelque  chose  de  cette  bonhomie  dont  nous  trouvons  des  exemples 
dans  les  miniatures  et  dans  quelques  portraits  de  la  fin  du  xve  siècle. 
Cette  peinture  sobre,  grave,  et  où  l'émotion  est  comme  concentrée 
et  silencieuse,  est  jusqu'à  présent  l'ouvrage  le  plus  expressif  que 
nous  ait  donné  M.  Dagnan-Bouveret. 

Ce  n'est  pas,  d'ailleurs,  chose  rare  que  de  rencontrer  dans  le  talent 
des  jeunes  peintres,  épris  de  la  lumière,  l'alliance  de  la  réalité  la  plus 
formelle  avec  la  recherche  d'un  sentiment  poétique.  Les  ouvrages  de 
MM.  Cazin,  Raphaël  Collin,  A.  Besnard,  Lerolle,  Aimé  Perret, 
Friant,  Agache,  Gervex,  et  de  quelques  autres  encore,  nous  en 
offrent  au  besoin  plus  d'un  exemple.  Il  nous  suffira  de  rappeler 
YIsmaël  (1880)  de  M.  Cazin,  qui  est  au  Luxembourg;  Fin  d'été  (1888) 
de  M.  Raphaël  Collin,  l'une  des  plus  exquises  peintures  qui  fassent 
partie  de  la  décoration  de  la  Sorbonne,  et  le  Floréal  (1886),  du  même 
jeune  maître,  qui  se  trouve  au  Musée  du  Luxembourg;  le  Soir  de  la 
vie,  que  M.  Albert  Besnard  a  peint  pour  la  décoration  de  la  mairie  du 
Lr  arrondissement,  ainsi  que  son  ensemble  décoratif  à  l'Ecole  de 
pharmacie;  Dans  la  campagne  (1880)  de  M.  Lerolle,  au  Luxembourg, 
ainsi  que  son  beau  panneau  décoratif  :  Albert  le  Grand,  qu'il  a  peint 
pour  la  Sorbonne;  le  Saint-Viatique  en  Bourgogne  (1878),  du  même 
musée,  et  l'une  des  meilleures  toiles  de  M.  Aimé  Perret,  et  encore 
la  Toussaint,  de  M.  Emile  Friant,  du  Salon  de  1888.  Parallèlement  à 
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ce  groupe  où  l'on  mêle  volontiers  la  poésie  à  la  réalité  des  formes, 
une  autre  phalange,  non  moins  éprise  des  manifestations  de  la 
lumière,  mais  plus  positive  et  prosaïque  dans  le  choix  des  compo- 
sitions, s'est  plutôt  préoccupée  de  représenter  l'ouvrier  ou  l'artiste 
dans  ses  occupations  et  dans  son  milieu  habituels;  tel  est  le  cas  de 
M.  Edouard  Dantan  qui  nous  a  donné  successivement  :  Un  coin 
d'atelier  (1880),  actuellement  au  Musée  du  Luxembourg;  Un  atelier 
de  moulage  (1884),  qui  appartient  au  Musée  de  Limoges,  et  encore  La 
serre  en  construction,  du  Salon  de  1890;  de  M.  Ferdinand  Gueldry, 
l'auteur  d'Une  fonderie  (1 885),  Décapage  des  métaux  (1886)  et  d'une 
vue  intérieure  du  Laboratoire  municipal  ;  de  M.  Raffaelli  qui  a  peint 
V Atelier  de  M.  Gonon,  le  fondeur  de  statues  en  bronze;  de  M.  Rixens 
dont  le  robuste  talent  s'est  plus  particulièrement  montré  dans  un 
tableau  appartenant  à  la  Ville  de  Paris,  intitulé  :  Laminage  de  l'acier 
(1877);  de  M.  Gervex,  dans  sa  curieuse"  et  solide  peinture  de  plein  air  : 
les  Déchargeurs  de  charbon,  au  bassin  de  la  Villette ;de  M.  Brouillet, 
dans  son  tableau  :  Au  chantier  (  1 S 8 3 ) ;  de  M.  Gaudefroy,  dans  son 
Praticien  du  Salon  de  1889,  et  de  M.  René  Gilbert,  dans  son  beau 
pastel  du  Musée  du  Luxembourg  :  le  Repriseur,  ainsi  que  dans  sa 
peinture:  Y  Atelier  de  teinture  à  la  manufacture  des  Gobelins. 

Ces  mêmes  recherches  du  rendu  juste  de  l'ambiance  et  du  rayon, 
enveloppant  les  corps  et  en  animant  les  surfaces,  se  retrouvent  chez 
beaucoup  d'autres  artistes  et  dans  nombre  de  sujets  infiniment  variés 
comme  genre  et  comme  intérêt,  par  exemple  dans  le  Saint  Cuthbert 
(1879)  et  dans  le  Café  sur  la  terrasse  (1890)  de  M.  Ernest  Duez  ;  dans 
la  Fille  du  passeur  (i883J  de  M.  Emile  Adan  ;  dans  la  Jetée  de 
M.  Albert  Aublet;  dans  les  panneaux  décoratifs  peints  pour  l'escalier 
de  la  Sorbonne  par  M.  François  Flameng  ;  dans  les  Tireurs  d'arbalète 
(1888)  de  M.  Eugène  Buland;  dans  les  excellentes  études  de  plages  de 
M.  Roger  Jourdain;  dans  le  Pilote,  la  Veuve,  le  Dernier  radoub  de 
M.  Emile  Renouf,  et  encore  dans  le  robuste  et  touchant  tableau 
d'Ulysse  Butin,  mort  en  1 883,  que  possède  le  Musée  du  Luxembourg  : 
V  Enterrement  d'un  marin  à  V  Hier  ville  (Calvados). 


La     Soupe     de     midi,     par     M.     Raffaelli, 
(Dessin  de  l'artiste,  d'acres  sou  tableau.) 
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L'influence  de  Bastien-Lepage  et  de  M.  Dagnan-Bouveret  se 
montre  visiblement  dans  les  ouvrages  de  MM.  Muenier,  Dinet, 
La  Touche,  Prinet,  Rosset  Granger,  qui,  s'ils  ne  sont  pas  encore  des 
maîtres,  possèdent  toutes  les  qualités  nécessaires  pour  le  devenir  :  la 
finesse  d'observation,  la  vision  juste  et  précise  et  la  conscience  d'artistes 
qui,  se  connaissant  eux-mêmes,  travaillent  à  se  compléter  avec  patience 
et  volonté.  Nous  retrouverons,  du  reste,  quelques-uns  d'entre  eux 
parmi  les  peintres  orientalistes,  car  leur  jeune  talent  s'est  déjà  essayé 
avec  bonheur  à  traduire  la  lumière  du  ciel  africain.  Il  n'y  aurait  rien, 
croyons-nous,  de  désobligeant  à  supposer  que  M.  Eugène  Carrière,  qui 
n'appartient  pas  précisément  à  la  légion  des  amoureux  de  la  peinture 
claire  et  ensoleillée,  abandonnera  quelque  jour  l'étrange  parti  pris  où 
s'immobilise,  systématiquement  sans  doute,  son  délicat  pinceau.  Qu'il 
retire  seulement  tout  à  fait  des  vagues  pénombres,  dont  il  se  plaît  à 
les  estomper,  ses  carnations  et  ses  formes,  et  qu'il  les  amène  tout  à  fait 
à  la  pleine  lumière  et  nous  sommes  assuré  qu'au  lieu  d'une  indivi- 
dualité singulière,  mais  assurément  excentrique,  nous  posséderons  en 
son  talent  renouvelé,  une  valeur  hautement  appréciable  et  certaine. 
Pourquoi,  comme  nous  l'avons  vu  tout  récemment  faire  à  M.  Chartran, 
pour  son  Ambroise  Parc  pratiquant  la  ligature  des  artères  sur  un 
amputé  (1889),  qui  fait  partie  de  la  décoration  de  l'escalier  d'honneur 
de  la  Sorbonne,  a  M.  Henri  Martin  pour  sa  Fête  de  la  Fédération,  à 
M.  Guillaume  Dubufe,  dans  sa  Vierge,  et  ses  Tues  de  Capri,  exposées 
en  1890  au  Champ-de-Mars,  ne  tenterait-il  pas,  comme  eux,  une 
évolution  vers  l'expression  de  l'enveloppe  aérienne  traversée  par 
le  rayon  diffus? 

Que  tous  ces  généreux  efforts,  que  toutes  ces  conversions,  d"assez 
fraîche  date,  aient  été  pour  quelques-uns  le  résultat  de  l'entraînement 
et  d'une  mode  plutôt  que  celui  du  tempérament  même  de  l'artiste, 
nous  le  supposons  volontiers.  Mais  n'y  aurait-il  pas  quelque  injustice 
à  signaler  comme  manquant  peut-être  de  conviction,  quelques-uns 
des  praticiens  de  la  nouvelle  esthétique  :  Au  surplus,  qu'importe  cela? 
Ne  sont-ce    pas   des  encouragements   plutôt  que  des  critiques   que 
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mérite  dans  ses  inquiètes  tentatives  toute  cette  vaillante  jeunesse  en 
travail  de  renouvellement. 

On  n'aura  pas  de  peine  à  croire  que  les  doctrines  nouvelles  aient 
fait  bien  peu  de  prosélytes  parmi  les  maîtres,  depuis  longtemps  immo- 
bilisés dans  une  manière,  et  déjà  en  possession  d'une  part  quelconque 
de  célébrité.  Une  exception  doit  cependant  être  faite  en  faveur  de 
M.  J.-P.  Laurens,  ce  peintre  qui,  jadis,  se  complaisait  exclusivement 
aux  représentations  de  sujets  tragiques  et  funèbres.  On  se  rappelle 
quelques-unes  des  belles  horreurs  historiques  que  son  énergique  pin- 
ceau a  fait  revivre:  le  Pape  et  l'inquisiteur  (i883);  les  Emmurés  de 
Carcassonne  (1882);  l'Interdit  (1874);  François  de  Borgia  devant  le 
cercueil  d'Isabelle  de  Portugal  (1870);  Y  Etat-major  autrichien  devant 
le  corps  de  Marceau  (1877);  ^es  Funérailles  de  Guillaume  le  Conqué- 
rant ;  la  Mort  du  duc  dEnghien,  et  encore  les  Derniers  moments  de 
Sainte  Geneviève,  puissante  peinture  murale  exécutée  au  Panthéon. 
Parfois,  M.  J.-P.  Laurens  choisissait  un  thème  plus  intime,  mais 
cependant  toujours  solennel  et  austère  :  tel  le  Saint  Bruno  refusant  les 
présents  du  comte  de  Calabre,  une  de  ses  plus  belles  compositions. 
Dans  toutes  ces  peintures,  l'exécution  ne  répondait  que  trop  à  la  sévérité 
du  sujet;  elle  était  dure  et  d'aspect  presque  métallique.  Une  transfor- 
mation profonde  s'est  opérée  récemment  dans  ce  robuste  talent.  Les 
Hommes  du  Saint-Office,  du  Salon  de  1889,  inaugurent  une  manière 
assouplie  où  les  formes  se  noyent  doucement  dans  l'air  ambiant  et 
où  la  lumière  atténuée  glisse  sur  les  personnages  et  les  choses,  sans 
ombres  violentes  ou  opaques. 

Quelques  très  bons  portraits,  très  observés  et  exécutés  dans  une 
gamme  sobre  et  déjà  claire,  notamment  le  portrait  même  de  l'artiste, 
eussent  dû  nous  avertir,  il  y  a  déjà  beau  temps,  que  M.  J.-P.  Laurens 
n'était  point  entièrement  rebelle  à  la  poésie  des  phénomènes  de  la 
lumière. 

Espagnol  dans  ses  origines,  comme  il  l'est  également  chez  M.  J.-P. 
Laurens,  le  vigoureux  naturalisme  de  M.  Bonnat  ne  s'est  point,  lui, 
laissé    entamer  par   le  mouvement  qui  entraîne  actuellement  toute 
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la  jeune  école.  Il  reste  ce  qu'il  a  toujours  été,  un  clair-obscuriste 

intransigeant  et  bien  convaincu  que  s'il  n'est  pas  impossible  de  faire 
une  belle  œuvre  avec  les  méthodes  nouvelles,  il  est  plus  sûr,  quant  à 
lui,  de  s'en  tenir  à  celles  qu'il  possède  et  pratique  en  maître.  La  place 
qu'il  s'est  faite  dans  l'art  cotemporain  est,  d'ailleurs,  considérable,  et 
comme  professeur  notamment,  il  ne  semble  pas  que  son  intransigeance 
soit  irréductible,  puisque  nos  plus  hardis  novateurs  sont  presque 
tous  sortis  de  son  atelier.  Né  à  Bayonne  en  1 833,  Léon  Bonnat,  amené 
en  Espagne,  y  apprit  auprès  de  M.  Federico  de  Madrazo  les  premiers 
éléments  de  son  art;  puis,  il  vint  étudier  à  Paris  sous  la  direction  de 
cet  excellent  maître,  Léon  Cogniet,  dont  il  exécuta  en  1 88 1  l'admirable 
portrait  qui  est  au  Musée  du  Luxembourg.  Envoyé  en  Italie  avec  l'aide 
d'une  pension  de  sa  ville  natale,  car  il  n'avait  obtenu  que  le  second 
rang  au  concours  pour  le  prix  de  Rome,  M.  Bonnat  commença 
d'exposer  en  1 85g. 

Toutefois  sa  grande  notoriété  ne  date  que  du  Salon  de  1 866  où  il 
envoyait  son  Saint  Vincent  de  Paul  prenant  la  place  d'un  galérien, 
qui  fut  très  remarqué.  S'inspirant  des  scènes  populaires  qu'il  avait  eues 
fréquement  sous  les  yeux  pendant  son  séjour  en  Italie,  il  produisit  aux 
expositions  suivantes  diverses  peintures,  familières  ou  pittoresques 
comme  Me\\o  Bajocco,  Eccelen\al  le  Sche\\o,  Paysans  napolitains, 
Ribera  dessinant  devant  la  porte  de  l'A  ra-Cœli,  autant  de  tableaux  réalis- 
tes, très  observés  et  traduits  en  général  avec  une  énergie  qui  les  sauve 
de  tout  reproche  de  vulgarité.  Ce  sont  aussi  de  vigoureux  morceaux 
que  le  Barbier  turc,  du  Salon  de  i8y3,  que  le  Barbier  nègre  à  Sue{, 
de  1876,  qui  nous  montrent  que  M.  Bonnat  était  déjà,  à  ces  dates,  en 
pleine  possession  de  sa  puissante  technique.  Son  Christ,  du  Salon  de 
1874,  le  Job,  du  Salon  de  1880,  et  le  Martyre  de  Saint  Denis,  peinture 
murale  pour  le  Panthéon,  attestent  toute  la  force  et  la  loyauté  du  talent 
de  l'artiste  et  en  résument  en  même  temps  le  caractère. 

Rien  de  mystique,  ou  qui  marque  la  plus  légère  préoccupation 
d'idéalisme,  dans  ces  ouvrages  où  ne  se  perçoivent  que  le  drame  de  la 
réalité,  formulé  en  des  gestes  violents  et  superbes  et  l'expression  de  la 
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souffrance  humaine,  traduite  de  la  façon  la  plus  poignante  et  la  plus 
pathétique.  Comme  portraitiste,  M.  Bonnat  possède  des  qualités  de 
premier  ordre.  Quelques-uns  de  ces  portraits,  car  nous  ne  pouvons 
les  designer  tous,  sont  des  morceaux  hors  de  pair,  des  œuvres  capi- 
tales. Tels  ceux  de  Thiers,  de  M.  Jules  Grépy,  de  Léon  Cogniet,  de 
Puvis  de  Chavannss,  de  Mme  Pasca,  de  la  comtesse  Potocka,  de 
Monialivet,  du  Cardinal  Lavigerie^  tous  remarquables  à  divers  titres, 
tantôt  par  la  vigueur  de  l'expression,  tantôt  par  la  chaleur  des  tons,  ou 
encore  par  l'intensité  de  certains  morceaux,  traités  avec  bravoure  par 
un  pinceau  d'une  étonnante  virtuosité. 

Comme  M.  Bonnat,  M.  Elie  Delaunay  parle  aussi  dans  ses  com- 
positions et  dans  ses  portraits  un  langage  austère.  Son  tableau  du 
Luxembourg,  la  Peste  à  Rome  (1869),  est  inspiré  d'un  sentiment 
éminemment  tragique,  rendu  sensible  par  la  présence  de  cet  ange 
néfaste  qui  va  marquant  d'un  signe  les  maisons  où  la  terrible  mort 
doit  sévir,  parles  colorations  sinistres  du  ciel  et  par  tous  ces  cadavres 
abandonnés  le  long  des  rues  désertes.  La  Diane  (1872),  du  même 
musée,  est  d'un  aspect  passablement  farouche.  La  facture  de  M.  E. 
Delaunay,  soit  dans  ses  tableaux,  comme  YIxioh  (1876),  la  Mort 
de  Xessits  (1870),  soit  dans  ses  grandes  peintures  décoratives  à  l'Opéra 
et  au  Panthéon,  est  caractéristique.  Elle  souligne  les  formes,  les 
accuse  et  les  découpe  comme  avec  un  stylet;  les  carnations  nous 
apparaissent  comme  pétritiées.  Les  portraits  tiennent  une  grande  place 
dans  son  œuvre  et  ils  en  sont  peut-être  la  meilleure  part.  Ceux  que 
l'artiste  présentait  à  l'Exposition  du  Centenaire  constituaient  un 
ensemble  singulièrement  intéressant  et  à  plus  d'un  titre.  Tous  les 
moments  de  sa  manière  s'y  trouvaient  représentés  par  des  types  infi- 
niment dissemblables,  mais  tous  très  modernes  et  très  vivants.  A 
défaut  du  Legouvé,  du  Salon  de  1874,  et  du  H.  Meilhac  (1886),  de 
purs  chefs-d'œuvre  d'observation  et  d'esprit,  on  y  retrouvait  le  por- 
trait du  Général  Mellinet,  celui  de  Mme  de  Buron1  s'enlevant  avec 
grâce  sur  son  fond  verdàtre,  celui  de  M.  Barboux,  au  regard  péné- 
trant et  incisif,  et  encore  l'admirable  portrait  de  Mme  Tonlmouche, 
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d'un  dessin  élégant  et  d'un  coloris  frais  et  harmonieux.  «  Comme  les 
maîtres  des  grandes  époques,  écrit  M.  Paul  Mantz,  à  propos  de  cette 
même  exposition,  M.  Delaunay  voit  bien  que  les  modèles  qui  posent 
devant  lui  sont  différents,  par  les  lignes,  par  les  colorations,  par  le 
caractère  moral,  et  il  parvient  à  les  faire  vivre  dans  leur  particularité 
visible  ou  devinable.  »  Et,  concluant  par  cette  boutade,  il  ajoute  : 
«  Il  serait  curieux  de  placer  à  côté  de  cette  peinture  (le  portrait  de 
M""  Toulmouche),  une  des  images  de  Cabanel,  dernière  manière.  On 
verrait,  par  la  comparaison,  combien  l'amour  de  la  vérité  et  du 
caractère  l'emporte  sur  le  mensonge  doucereux  et  mondain.  » 

Si  M.  Henner  n'a  jamais  été  l'homme  des  grandes  compositions, 
il  est,  en  revanche,  souvent  exquis  dans  la  figure  isolée,  dans  le  mor- 
ceau, dans  le  portrait.  Prix  de  Rome  en  i858,  son  premier  envoi  fut 
la  Chaste  Suzanne,  qui  figura  au  Salon  de  1 865  et  qui,  peinte  d'un 
pinceau  gras  et  généreux,  indiquait  déjà  la  préoccupation  chez  l'ar- 
tiste de  faire  vivre  et  palpiter  les  carnations  lumineuses.  Nul  doute 
qu'il  n'ait  emprunté  ses  inspirations  et  sa  manière  à  Léonard  et  à 
Corrège.  C'est  à  ces  maîtres  qu'il  est  redevable  de  sa  belle  pâte,  qui, 
établie  sur  des  dessous  résistants,  prend  la  consistance  et  le  brillant 
de  l'émail.  On  a  revu,  à  l'Exposition  universelle  de  1889,  la  Biblis, 
du  Musée  de  Dijon,  qui  date  de  1867.  C'est  une  délicieuse  et  parfaite 
étude  de  nu  féminin  que  cette  figure,  dont  le  modelé,  très  étudié,  est 
d'une  surprenante  délicatesse.  Comme  technique,  c'est  là  une  œuvre 
absolument  exquise  où  le  pinceau,  à  la  fois  ferme  et  moelleux,  réalise, 
dans  sa  morbidesse  attendrie,  la  vraie  chair,  la  chair  vivante  et  savou- 
reuse. Dès  ce  tableau,  on  voit  nettement  poindre  et  se  former  le 
système  dont  M.  Henner  ne  s'est  plus  départi  et  qu'il  caresse  et  per- 
fectionne d'œuvre  en  œuvre,  pareil  en  cela  à  un  virtuose  qui,  ravi 
d'un  beau  thème  mélodique,  le  fait  passer  successivement  par  tous 
les  tons,  par  toutes  les  variations  imaginables.  A  l'heure  crépusculaire, 
quand  tombent  les  voiles  de  la  nuit  et  qu'il  ne  reste  plus  au  ciel  qu'un 
coin  de  bleu,  et  sur  la  terre  et  les  eaux,  qu'un  reflet  errant  de  la  lumière 
du  jour  endormi,    l'artiste    fait  surgir  de    cette  pénombre  quelque 
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beau  corps  féminin,  mettant  seulement  en  valeur  des  parties  de  nu, 
des  blancheurs  de  chair,  qui  semblent  alors  avoir  gardé  pour  elles 
seules  les  dernières  caresses  de  la  lumière;  plus  loin  l'ombre  com- 
mence, d'abord  demi-teinte,  puis  plus  obscure;  enfin,  c'est  la  nuit 
avec  son  noir  opaque.  C'est  dans  cette  manière,  plus  ou  moins  assou- 
plie, qu'ont  été  peints  les  ouvrages  que  M.  Henner  a  successivement 
présentés  aux  Salons  annuels,  tels  que  la  Femme  lisant  ( 1 883),  l1 'An- 
dromède (1884),  le  Christ  en  croix  (1886),  Saint  Sébastien  (1888). 
Pour  ces  portraits,  l'artiste  obéit  aux  mêmes  principes  que  dans  ses 
compositions  :  la  Religieuse  (i883),  Fabiola  (1 885),  sont  à  la  vérité 
des  études  plus  ou  moins  idéalisées  plutôt  que  de  véritables  portraits, 
mais  quel  beau  coloriste  se  montre  M.  Henner  dans  la  juxtaposition 
hardie  des  deux  notes  noire  et  blanche,  dans  la  Religieuse,  rouge  et 
noire,  dans  Fabiola!  Le  portrait  du  frère  de  l'artiste,  enlevé  comme 
une  superbe  improvisation,  est  également  un  des  morceaux  qu'il  ait 
peints  avec  le  plus  de  bonheur. 

Comme  M.  Henner,  M.  Ernest  Hébert  mêle  beaucoup  d'idéal  et 
de  rêve  à  la  prose  des  réalités.  C'est  au  surplus  le  droit  inprescriptible 
de  l'artiste,  et  ce  droit  M.  Hébert  l'a  affirmé  de  tout  temps.  Le  peintre 
delà  Malaria  (i85o),  du  Baiser  de  Judas  (  i853),  des  Cervarolles  (1859), 
qui  sont  au  Musée  du  Luxembourg,  de  la  Muse  du  Nord,  de  la 
Sainte  Agnès,  de  la  Sultane,  et  de  tant  de  portraits  de  femmes, 
subtils,  étranges,  et  comme  maladifs  dans  leur  distinction  et  leur 
morbidesse  alanguies,  n'est  pas  de  ceux  qui  se  contentent  de  regarder 
la  nature  et  de  la  copier  dans  sa  vérité  brutale.  Il  s'efforce  plutôt  de 
la  pénétrer,  d'en  dégager  l'essentiel,  la  substance,  et  ce  qu'il  a  compris 
et  retenu,  il  l'enveloppe  dans  une  poésie  qui  est  bien  à  lui. 

Si  les  portraits  de  M.  Paul  Dubois  se  distinguent  par  une  science 
parfaite  de  la  forme  et  par  leur  charme  pénétrant,  la  chimère  n'y 
entre  du  moins  pour  rien.  Délicatement  modelés,  sans  maigreur  ni 
mièvrerie,  doucement  éclairés,  ils  ont  dans  leur  belle  tenue  on  ne  sait 
quelle  grâce  attachante  qui  fait  penser  à  Prud'hon,  à  Léonard,  alors 
que   leur   exécution,  dans   sa   fraîcheur   nacrée,    rappellerait    plutôt 
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quelques  maîtres  espagnols  ou  hollandais.  L'auteur  du  Portrait  de 
mes  enfants  a  côtoyé  de  bien  près  ces  derniers  maîtres  avec  sa  fine  et 
sobre  gamme  de  gris  argentins.  Un  autre  de  ses  portraits,  celui 
de  M'"e  A.  Dreyfus,  exposé  en  i883,  peut  être  regardé  comme  un 
chef-d'œuvre  de  distinction,  de  souveraine  élégance  et  de  sobre 
harmonie. 

Parmi  nos  portraitistes  contemporains,  M.  Fantin-Latour  est 
assurément  resté  le  plus  étranger  à  toute  tradition  extérieure.  Plus 
français  d'inspiration  et  d'exécution  qu'aucun  autre,  il  semble  conti- 
nuer dans  l'école  la  sincérité  d'observation  et  les  méthodes,  à  la  fois 
simples  et  presque  graves,  de  certains  de  nos  vieux  maîtres;  Latour  et 
Chardin  lui  ont  souvent  donné  d'excellents  conseils  et  fourni  plus 
d'une  heureuse  inspiration.  Pour  s'en  convaincre,  il  n'y  a  qu'à  se 
souvenir  des  beaux  portraits  de  M.  et  de  Mme  Edwin  Edwards  (1875) 
du  portrait  de  Manet  (1SJ7)  et  de  celui  de  l'artiste,  exposé  au  Salon 
de  i883. 

M.  Fernand  Cormon,  l'auteur  de  la  Mort  de  Ravana  (1875),  de 
plusieurs  panneaux  décoratifs  à  la  mairie  du  IVe  arrondissement,  du 
Caïn  (1880),  de  Y  Age  de  pierre  (1884)  et  des  Vainqueurs  de 
Salamine  (1887)  qui  appartiennent  à  l'Etat,  a  fait  preuve,  dans  les 
importants  ouvrages  que  nous  venons  de  citer,  des  qualités  les  plus 
solides  et  les  plus  sérieuses.  Son  talent,  marqué  d'un  caractère  bien 
personnel,  allie  souvent  la  gravité  à  l'expression  d'un  sentiment 
d'autant  plus  inattendu  que  l'artiste  a  fait  montre  de  plus  d'énergie. 
Ses  portraits  très  vivants,  très  étudiés,  nous  disent  bien  tout  ce  que 
nous  souhaitons  connaître  du  personnage  représenté.  On  admirait  à 
bon  droit  à  l'Exposition  universelle  les  très  remarquables  effigies,  si 
vigoureuses  d'exécution  et  si  parlantes  d'expression,  de  M.  Marcel 
Despre^  (i885),  de  M.  le  professeur  Hayem  (1886),  et  du  spirituel 
M.  Henry  Maret.  Ce  même  sentiment  de  la  vie  que  nous  notons  chez 
M.  Cormon  se  retrouve  dans  le  beau  portrait  du  graveur  Félicien  Rops, 
que  M.  Paul  Mathey  a  représenté  debout  près  d'une  fenêtre  et  regar- 
dant l'eau-forte  dont  il  vient  de  tirer  une  épreuve.  En  entourant  ainsi 
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son  modèle  de  ses  ustensiles,  de  ses  outils,  en  le  peignant  dans  son 
occupation  habituelle.  M.   Mathey   obéit  tout  à  fait  aux  excellentes 
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méthodes  modernes  qui  exigent  que  le  personnage  reproduit  nous  soit 

montré  dans  son  milieu  intime,  et  s'il  se  peut,  dans  son  labeur  journa- 
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lier  et  non  plus  dans  ces  fonds  vagues,  arbitraires,  qui  ne  nous 
disent  rien  touchant  la  personne  représentée.  Ainsi  compris,  le 
portrait   acquiert   toute   l'importance    et   la  valeur  d'un  document. 

Un  petit  groupe  d'artistes,  fins  coloristes,  et  s'inspirant  aux  sources 
italiennes,  se  distingue  au  milieu  de  la  confusion  de  méthode  et  de 
doctrine  qui  règne  dans  l'Ecole,  par  la  recherche,  devenue  peu 
commune,  de  l'expression  du  sentiment  religieux. 

Au  premier  rang  de  ce  groupe  marchait  Ferdinand  Gaillard, 
graveur  hors  de  pair,  et  peintre  d'un  mérite  rare,  mort  en  1887.  Ses 
tableaux  religieux,  empreints  d'un  profond  sentiment  de  mysticité, 
rappellent  la  foi  naïve  des  primitifs  italiens,  alors  que  ses  portraits, 
ceux  de  la  vieille  dame  (Ma  Tante)  qui  appartient  au  Luxembourg, 
de  Mgr  de  Ségur,  de  Y  Homme  à  la  casquette,  attestent  la  volonté  de 
tout  exprimer,  de  tout  dire,  avec  une  passion  obstinée  qui  nous 
reporte  jusqu'à  Van  Eyck  et  à  son  école.  Il  y  a  toujours  eu  de 
Y  Homme  à  l'œillet,  qu'il  avait,  à  ses  débuts,  si  magistralement  gravé 
pour  la  Galette  des  Beaux-Arts,  dans  les  portraits  de  Gaillard. 

M.  Luc-Olivier  Merson  appartient  également  à  ce  groupe,  aux 
tendances  religieuses,  et  tout  imbu  de  l'étude  des  primitifs.  Le  Loup 
de  Gubtio,  Saint  François  haranguant  les  poissons,  Angelico  de 
Fiesole  endormi  sur  son  échafaudage,  Y  Arrivée  à  Bethléem,  le  Repos  en 
Egypte  sont  autant  de  compositions  inspirées  de  naïves  légendes,  et 
délicieusement  exprimées  par  un  peintre  qui  pense  d'abord  en  poète. 

Le  tableau  de  M.  F.  Humbert,  la  Vierge,  l Enfant-Jésus  et  Saint 
Jean-Baptiste,  exposé  en  1 874  et  actuellement  au  Musée  du  Luxem- 
bourg, se  rattache  à  ce  même  ordre  de  recherches;  conçue  et  établie 
à  la  manière  d'un  Vénitien  du  xve  siècle  finissant,  cette  composition 
se  recommande  par  sa  brillante  et  chaude  coloration.  Les  grandes 
pages  décoratives,  comme  Pro  Patria,  au  Panthéon,  comme  la  Fin 
de  la  journée  et  la  Guerre,  à  la  mairie  du  XVe  arrondissement  sont, 
comme  compositions,  peut-être  un  peu  littéraires  et  abstraites,  mais 
du  moins  empreintes  de  noblesse  et  d'aspirations  patriotiques  alors 
que,   par   l'exécution,    elles   attestent,    chez   M.    Humbert,    un    don 
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précieux  de  coloriste  chercheur,  raffiné  même,  et  sachant  poursuivre 
et  trouver,  avec  une  pointe  d'étrangeté,  de  nouvelles  et  rares  har- 
monies. 

L'auteur  de  YHérodiade  (1872),  du  Sarpédon  (1874),  du  Saint 
Denis  de  l'église  de  Saint-Merry,  du  Couronnement  de  Charlemagne 
(i883),  au  Panthéon,  de  la  Liberté  (1890),  pour  l'Hôtel  de  Ville, 
M.  Henry  Léopold  Lévy,  doit  également  être  rangé  dans  ce  groupe. 
Lui  aussi  recherche  les  colorations  intenses,  distinguées,  fleuries.  Il 
compose  peut-être  avec  un  peu  de  facilité,  et  l'éparpillement  de  l'effet 
est  parfois,  dans  quelques-uns  de  ses  ouvrages  décoratifs,  le  résultat 
de  cette  trop  grande  aisance  à  couvrir  de  larges  surfaces.  Mais,  parmi 
les  amoureux  de  la  couleur,  M.  Henry  Lévy  reste  à  coup  sûr  un  des 
peintres  les  plus  habiles  et  un  des  plus  personnels. 

Beaucoup  d'autres  artistes,  se  rattachant  aussi  à  des  traditions 
anciennes,  et  plus  préoccupés  de  trouver  de  belles  harmonies  que 
de  rendre  dans  leur  vérité  les  accidents  pittoresques  de  la  lumière, 
devraient  être  cités  parmi  les  sectateurs  convaincus  des  colorations 
rétrospectives.  Mais  à  quoi  bon  ?  Nous  assistons  à  chaque  exposition 
à  des  conversions  si  inattendues  qu'il  nous  semblerait  indiscret  de 
tenter  ici  un  classement  qui  cesserait  demain  d'être  exact. 

Le  souvenir  de  quelques  bons  portraits,  très  divers  de  tech- 
nique, et  différents  aussi  dans  leur  mode  et  leur  sincérité  d'interpré- 
tation de  leur  modèle,  nous  obligent  cependant  à  nommer  pêle-mêle, 
sans  égard  pour  leur  talent  qui  mériterait  plus  d'écritures,  M.  Chaplin, 
l'auteur  de  ce  superbe  et  aristocratique  portrait  de  M""'  la  comtesse 
Aimery  delà  Rochefoucauld,  tant  admiré  à  l'Exposition  universelle. 
M.  Th.  Chartran.  qui  nous  montrait,  au  Salon  de  i883,  de  petits  por- 
traits d'une  exécution  très  serrée  et  très  ferme,  et  enfin  MM.  Lucien 
Doucet,  Tony-Robert  Fleury,  Wencker,  Weerst,  Gabriel  Ferrier. 
Courtois  Layraud  et  Emile  Lévy,  mort  récemment,  après  avoir 
obtenu,  surtout  pour  ses  portraits  féminins  au  pastel,  un  succès  et  une 
vogue  que  justifiait  un  talent  agréable.  Dans  un  autre  camp,  celui  des 
impressionnistes,  nous  devons  noter,  pour  leurs  tentatives  de  peindre. 
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la  figure  humaine  en  pleine  lumière,  et  de  la  modeler  par  des  valeurs 
claires,  MM.  Blanche,  Renoir,  et  Mmes  Morizot  et  Guérard.  Tantôt 
brutal  dans  son  exécution  et  tantôt  exquisernent  délicat,  tantôt  préoc- 
cupé de  M.  Besnard  et  du  peintre  anglais  Whistler,  et  tantôt  de  Manet 
et  de  Frans  Hais,  ce  petit  groupe,  point  du  tout  banal,  nous  apparaît 
fort  trouble,  ou  tout  au  moins  très  perplexe  et  hésitant,  dans  le  choix 
de  ses  moyens  d'interprétation.  De  M.  Degas,  le  chef  de  ce  groupe, 
nous  ne  pouvons  rien  dire,  car  il  expose  à  peine  ou  pas  du  tout. 

Le  grand  succès  du  moment,  dans  la  peinture  des  portraits  fémi- 
nins, appartient  sans  conteste  à  M.  Carolus  Duran.  Sa  dernière  exposi- 
tion au  Champ-de-Mafs  a  été  pour  lui  un  véritable  triomphe.  Il  est 
désormais  le  peintre  attitré  de  toutes  les  élégances  et  de  toutes  les 
splendeurs,  des  étoffes  somptueuses,  et  des  attitudes  composées,  tantôt 
souriantes,  tantôt  hautaines;  il  est  enfin,  par  excellence,  le  peintre  à 
la  mode.  Sans  être  un  physionomiste  très  profond,  M.  Carolus  Duran, 
nous  apparaît  plutôt  comme  un  magnifique  improvisateur,  et  il  serait 
encore,  à  notre  avis,  un  portraitiste  supérieur  par  l'aisance,  par  la 
verve,  plutôt  que  par  la  conscience  et  la  sincérité  à  rendre  ses  modèles 
qu'il  campe  et  anime,  d'ailleurs,  superbement  dans  la  vérité  extérieure 
de  leurs  allures,  de  leur  port  de  tète,  de  leur  expression  habituelle  et 
de  leurs  ajustements.  A  ne  voir  que  ses  récents  ouvrages,  on  croirait 
difficilement  que  M.  Carolus  Duran  n'a  pas  toujours  été  le  virtuose 
aux  éclatantes  colorations  qu'il  est  à  présent.  Mais,  s'il  a  débuté  par 
aimer  les  tons  heurtés,  les  noirs  dans  les  ombres,  l'exercice  de  son 
art  l'a  convaincu  et  rendu  beaucoup  plus  délicat  sur  le  chapitre  des 
harmonies.  Aujourd'hui  il  est  tout  à  fait  ce  que  Fromentin  appelle 
un  beau  peintre.  Bien  des  maîtres  ont  tour  à  tour  présidé  à  ses  pro- 
grès et  à  ses  évolutions.  Il  les  a  pris  d'abord  en  Italie,  puis  en  Espagne 
où  il  a  été  en  coquetterie  avec  Velazquez.  puis  il  a  beaucoup  aimé 
successivement  et  parfois  simultanément,  Van  Dyck.  Rubens  et  Frans 
Hais.  A  l'heure  présente,  il  les  préfère  tous  également.  Son  premier 
grand  succès  remonte  à  1869.  Il  exposa  au  Salon  de  cette  année-là  sa 
Dame  au  gant  qui    fut  acquise  par  l'Etat   et    placée  au  Musée   du 
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Luxembourg,  puis,  l'année  suivante  apparut  le  beau  portrait  de 
Mme Feydeau^  que  l'on  a  revu  à  l'Exposition  universelle.  Pour  mieux 
faire  comprendre  toute  la  souplesse  et  la  variété  de  son  habile  pinceau 
et  marquer  en  même  temps  les  progrès  réalisés  dans  son  exécution, 
l'artiste  avait  joint  à  ce  portrait   celui  de  sa   fille   (1888),   celui   de 


Madame     la     baronne     d  s     V...,     dessin     de     M.     Chaplin,     d'après     son     tableau. 


M.  Pasteur  (1889),  et  celui  du  peintre  Français  (1888),  qui  est  un 
chef-d'œuvre,  improvisé  en  quelques  heures,  mais  où  le  caractère  du 
modèle,  l'expression,  la  finesse  du  regard,  le  sourire  plein  de  bon- 
homie, les  fraîcheurs  rosées  des  joues,  ont  été  rendus  avec  une  science 
et  une  liberté  de  pinceau  admirables.  A  ce  superbe  morceau,  simple 


LA    PEINTURE    FRANÇAISE    ACTUELLE 


8g 


ébauche,  mais  véritable  régal  de  coloriste,  M.  Carolus  Duran  a  trouvé 
moyen  de  donner  un  pendant  en  envoyant  au  Champ-de-Mars,  cette 
année,  le  portrait  du  peintre  norvégien  Thaulojv  ;  celui-ci  encore  n'est 


Portrait    de     <   ma     tante    »,     dessin     de     Gaillard,     d'après    son     tableau. 


qu'une  esquisse,  mais  magistralement  enlevée  et  d'un  accent  singulière- 
ment joyeux.  Quatre  grands  portraits  de  jeunes  femmes,  portraits 
d'apparat  et  décoratifs  s'il  en  fût,  permettaient  d'admirer,  sous  des 
aspects  différents,  tout  le  luxe  varié  et  opulent  de  la  palette  du  maître. 
Ch.  —  T.  m.  32 
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Mais,  il  serait  injuste  de  ne  voir  en  M.  Carolus  Duran  que  le 
décorateur  magnifique  de  la  beauté  féminine.  Nous  ne  devons  pas 
oublier  qu'il  est  un  peintre  d'histoire,  avant  d'être  le  plus  achalandé 
de  nos  portraitistes  mondains.  En  1866,  il  obtenait  sa  première 
médaille  avec  un  tableau  intitulé:  Assassiné,  qui  est  aujourd'hui  au 
Musée  de  Lille,  et  dont  le  sujet  tragique,  comme  l'indique  le  titre,  se 
passe  dans  la  campagne  romaine.  En  1S74,  il  exposait  cette  fraîche 
et  chaste  vision  intitulée:  Dans  la  rosée  ;  en  1878,  l'Etat  lui  comman- 
dait un  plafond,  A  la  gloire  de  Marie  de  Médicis,  qu'on  vient  de 
placer  dans  une  salle  du  Musée  du  Louvre;  en  1887,  l'artiste  envoyait 
au  Salon  une  Andromède  et.  Tan  dernier,  en  1889,  il  présentait  un 
Baccluts,  vaste  toile,  d'une  composition  trop  peu  mouvementée  et 
même  trop  sage,  mais  où  Ton  remarquait  deux  belles  bacchantes, 
dont  l'artiste  s'était  attaché  à  faire  chatoyer  les  belles  carnations  à  la 
Rubens,  en  pleine  lumière. 

Les  noms  qu'on  vient  de  lire,  et  les  analyses  sommaires  des  ouvrages 
dont  nous  les  accompagnons,  suffisent  à  montrer  combien  sont  diverses 
les  aptitudes  et  comme,  même  dans  un  seul  genre,  chaque  artiste 
trouve  des  interprétations  différentes  pour  écrire  sa  pensée.  Ici,  la 
réalité,  là  le  rêve  ;  ceux-ci  cherchent  la  lumière,  ceux-là  le  clair- 
obscur  ;  les  uns  poursuivent  l'expression  de  la  forme  uniquement  par 
le  jeu  des  tons  et  leurs  rapports,  les  autres  délaissent  la  couleur  et  la 
sacrifient  au  dessin.  En  définitive,  chacun  est  maître  de  choisir,  selon 
son  tempérament  et  ses  préférences,  l'écriture  qui  lui  convient  le  mieux 
et.  de  la  conséquemment ,  ce  désordre  apparent,  cette  confusion, 
frisant  l'incohérence,  dans  le  dressement  de  notre  inventaire.  Ce  que 
nous  voulons  surtout,  c'est  enregistrer  les  tendances,  constater  les 
résultats  acquis,  mais  sans  nous  faire  l'arbitre  de  leur  légitimité. 

Les  académistes,  les  anciens  élèves  de  l'Ecole  de  Rome,  qui,  par 
cas  fortuit,  n'ont  pas  encore  tourné  le  dos  à  la  tradition,  deviennent 
de  plus  en  plus  rares.  Dans  le  groupe  de  ces  derniers  fervents  de  la 
rhétorique  des  attitudes,  du  style  consacré,  précisé  et  réduit  en  for- 
mules apprises,  figurent  MM.  Bouguereau,  Machard,  Maillart,  Joseph 


Sarpédon.    Tableau    bk     M.     Henri     Lévv. 
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Blanc,  Monchablon,  Ehrmann,  Lenepveu,  etc.,  etc.  Ce  n'est  point 
parmi  ces  artistes,  qui  font  de  l'art  avec  leur  mémoire,  que  Ton  a 
chance  de  rencontrer  des  créateurs  personnels.  Une  exception  doit 
cependant  être  faite  pour  M.  Jules  Lefehvre.  Prix  de  Rome  de  1861, 
l'Italie  n'a  point,  comme  il  en  est  advenu  pour  tant  d'autres,  déprimé 
ses  élégances  natives.  Sans  doute  il  montre  plus  de  goût  que  de  tempé- 
rament, mais  il  est  doué,  dans  une  certaine  mesure,  du  sens  de  la 
modernité.  Dessinateur  distingué,  il  cherche  avant  tout  la  grâce,  même 
aux  dépens  de  la  vérité.  Il  s'était  cependant, à  ses  débuts,  montré  plus 
amoureux  de  la  réalité.  Sa  Jeune  fille  endormie,  du  Salon  de  i865, 
et  la  Femme  couchée,  du  Salon  de  1868,  étaient  d'excellentes  études 
de  nature.  Mais  cette  sincérité  ne  se  retrouve  qu'affaiblie  dans  son 
tableau  de  la  Dame  surprise,  exposé  en  1879,  et  dans  sa  Lady 
Godiva,  du  Salon  de  1890.  L'artiste,  pour  cette  dermière  production 
où  la  figure  nue  est  charmante  et  modelée  avec  une  extrême  délicatesse, 
a  eu  le  tort,  à  nos  yeux,  de  délayer  son  anecdote  dans  un  trop  grand 
espace  et  d'affaiblir  l'effet  de  sa  gracieuse  et  pudique  figure  féminine, 
chevauchant  une  blanche  haquenée,  en  la  noyant  dans  cette  intermi- 
nable et  lourde  perspective  de  maisons  aux  murailles  assombries.  A 
cette  toile  trop  vaste,  et  où  le  groupe  principal  aurait  pu  être  plus 
affirmé  par  le  ton,  aussi  bien  que  parle  relief,  nous  préférons  de  beau- 
coup la  Psyché,  aux  formes  si  graciles  et  si  vraiment  parisiennes,  que 
l'artiste  exposait  en  i883.  Ainsi  que  l'avait  fait  Paul  Baudry,  M.  Jules 
Lefehvre  cherche  à  rajeunir  les  vieux  mythes  en  empruntant  à  la  vie 
contemporaine  ses  modèles  féminins.  Comme  portraitiste,  il  s'est 
d'ailleurs  fait  une  place  à  part  pour  la  grâce  et  la  distinction  qu'il 
apporte  à  peindre  les  belles  mondaines  et  les  fins  profils  de  jeunes 
filles. 

Si  nous  recherchions  les  contrastes,  il  nous  serait  difficile  d'en 
rencontrer  un  qui  fût  plus  marqué  que  de  parler  de  M.  Théodule 
Ribot  après  M.  Jules  Lefebvre.  C'est  Caravage  et  Ribera  brusquement 
opposés  à  quelqu'un  des  subtils  et  délicats  Florentins.  Réaliste  con- 
vaincu, M.  Ribot  est  un  des  plus  solides  praticiens  de  l'Ecole  contem- 
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poraine.  Son  art  est  très  systématique.  Il  a  une  manière  à  lui  de 
regarder  la  nature  et  de  l'exprimer  sous  un  jour  préparé,  dont  il  laisse 
passer  à  peine  un  mince  rayon,  éclairant  ainsi  une  partie  du  modèle  et 
laissant  le  reste  dans  l'ombre  presque  opaque.  De  la  profondeur  de 
ces  fonds,  l'artiste  tire  des  visions  d'une  vérité  fruste  et  d'un  éclat 
violemment  concentré.  Son  Jésus  au  milieu  des  Docteurs,  du  Musée 
du  Luxembourg,  de  même  que  le  Saint  Sébastien,  sont,  comme  vir- 
tuosité, d'admirables  morceaux.  Au  Sermon,  les  Titres  de  Famille, 
les  Perles  noires,  la  Tricoteuse,  le  Calvaire,  le  Samaritain,  les  Philo- 
s  tphes,  VIluitre  et  les  Plaideurs  sont  autant  de  peintures  d'une  exécu- 
tion généreuse  et  robuste  se  proposant  pour  unique  objectif  le  rendu 
de  la  réalité,  sans  concessions  comme  sans  fioritures.  Comme  aucun 
autre  artiste  contemporain,  M.  Ribot  sait  démêler  sur  les  visages,  si 
vulgaires  et  si  usés  d'aspect  qu'il  aime  à  faire  poser,  toutes  sortes  de 
taches,  de  rides,  de  verrues  qu'il  reproduit  avec  un  visible  plaisir.  Ses 
beaux  portraits  de  la  MèreMorieu  et  du  Père  Bresteau,  exposés  au  Salon 
de  1877,  sont  sous  ce  rapport  des  merveilles  de  sincérité  brutale.  A 
l'apparition  de  ces  véridiques  effigies,  on  notait  déjà  que  la  manière 
de  AI.  Ribot  tendait  à  s'assouplir  et  à  s'éclairer  d'un  peu  plus  de  jour. 
Dans  ses  deux  études,  exposées  en  1890  au  Champ-de-Mars,  la  Fla- 
mande et  la  Femme  aux  lunettes,  nous  constatons  encore  qu'il 
s'exprime  avec  un  art  plus  libre  et  qui  ne  doit  déjà  presque  plus  rien 
à  Ribera. 

Nous  marchons  de  contraste  en  contraste.  Après  M.  Ribot,  aux 
réalisations  énergiques  et  positives,  voici  que  nous  abordons  M.  Gus- 
tave Moreau,  avec  ses  thèmes  d'un  symbolisme  mystérieux,  ses 
hallucinantes  visions  de  rêve,  inquiétantes  et  déroutantes  comme  des 
énigmes,  où  le  précieux  de  l'exécution,  le  choix  et  l'éclat  du  détail, 
l'opulence  des  joailleries,  des  matières  riches  et  rares,  le  disputent  en 
étrangeté  à  la  profondeur  du  sujet.  Chacun  de  ses  tableaux,  chacun 
des  minutieux  accessoires  qu'ils  contiennent,  voulus.,  mûrement 
réfléchis  et  arrêtés  dans  la  pensée  de  l'artiste,  exigerait,  pour  être 
expliqué,  de  longs  commentaires.  C'est  un  art  unique  que  celui  de 
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M.  Gustave  Moreau,  un  art  d'enchantement  où  ne  se  rencontrent  que 
ligures  héroïques  ou  fabuleuses,  monstres  chimériques,  palais  étince- 
lants  comme  dans  les  Mille  et  une  Nuits,  mais  où  les  idées  s'enve- 
loppent et  se  dérobent  sous  un  sens  caché,  vaguement  abstraites  et 
philosophiques,  telles  qu'on  les  découvre  au  fond  de  quelque  obscur 
chapitre  du  Soupe  de  Poliphile ;  c'est  surtout  un  art  intellectuel, 
suprêmement  raffiné  et  personnel. 

Romantique  à  ses  débuts,  épris  de  Delacroix,  M.  Gustave  Moreau 
a  profondément  subi  l'influence  de  Théodore  Chassériau  dont  il  fut 
l'ami  et  l'admirateur.  C'est  en  souvenir  de  cette  amitié  qu'il  a  peint 
le  beau  tableau  allégorique  :  le  Jeune  homme  et  la  Mort,  qui  parut 
avec  le  Jason  en  t865. 

Son  premier  envoi  au  Salon  remonte  à  i852.  Il  expose  une  Pieta, 
traitée  dans  le  sentiment  de  Delacroix;  en  i853,  il  figure  avec  un 
Darius  en  fuite  se  désaltérant  dans  une  mare  après  la  bataille 
d'A  rbelles  et  avec  un  autre  tableau  intitulé  :  Cantique  des  Cantiques. 
L'Etat  lui  achète  les  Athéniens  livrés  au  Minotaure  dans  le  labyrinthe 
de  Crète,  peint  la  même  année.  Jusque-là,  M.  G.  Moreau  ne  s'était 
point  encore  révélé  l'artiste  qu'il  allait  être;  il  n'était  alors  qu'un 
romantique  enthousiaste,  pastichant  Delacroix  et  Chassériau,  ses 
modèles,  ses  premiers  véritables  inspirateurs.  En  1 855,  il  partit  pour 
l'Italie  où  il  séjourna  trois  ans,  étudiant,  copiant,  analysant  les  maîtres, 
et  c'est  de  ce  vo)rage  que  date  en  réalité  l'évolution  profonde  qui 
s'est  opérée  dans  son  talent. 

En  Italie,  il  aima  les  maîtres  du  Nord  comme  ceux  du  Midi,  les 
Vénitiens  et  les  Lombards  aussi  bien  que  les  Florentins;  Carpaccio, 
Crivelli  et  Titien  autant  que  Vinci,  Pollaiuolo  et  Mantégna.  Deux 
influences  se  partageront  dès  lors  le  talent  de  M.  G.  Moreau,  c'est, 
d'une  part,  le  romantisme,  qui  continuera  à  en  faire  le  fond,  et  les 
Italiens  de  l'autre,  qui  achèveront  de  lui  donner  la  forme. 

Œdipe  et  L'  sphinx,  qui  apparut  au  Salon  de  1864,  peut  être  consi- 
dère comme  le  premier  spécimen  de  sa  nouvelle  manière.  Italien  par 
l'exécution,  ce  tableau  nous  révèle  déjà  l'artiste  tout  entier,  avec  ses 
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idées  systématiques  et  originales,  creusant  le  mythe  en  son  essence,  en 
sa  profondeur  et  sa  vérité  éternelle.  Que!  est  le  sens  de  cette  inspi- 
ration ?    M.   G.    Moreau  a-t-il  voulu   peindre   la  femme,  l'éternelle 


Saint     Georges     terrassant     le     dragon,     dessin     de     M.     Gustave     Moreau. 


tentatrice,  qui  dévore  ses  amants,  ou  bien  n'a-t-il  voulu  que  poser  ce 
problème  de  la  vie  qui  s'impose  à  tout  être  humain  ?  L'exécution  de 
l'Œdipe,  avec  ses  contours  durs,  cernés,  sa  couleur  vieillie,  rappelait 
Mantégna;  pourtant,  ce  n'était  rien  moins  qu'un  pastiche  et  la  pensée 

Ch.  —  t.  III.  .  53 
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créatrice  était  d'assez  haute  portée  pour  qu'on  ne  pût  s'y  méprendre. 
Théophile  Gautier  l'a  merveilleusement  comprise  et  définie  :  il  baptisa 
Œdipe  un  Hamlet  grec,  résumant  d'un  mot  ce  qu'on  trouve  dans  cet 
ouvrage  de  plasticité  antique  et  de  génie  moderne.  En  1866,  il  expose 
YOrphée,  qui  est  au  Musée  du  Luxembourg,  épilogue  du  poème  de  la 
destinée  de  l'artiste,  du  poète,  que  M.  G.  Moreau  s'est  tant  de  fois 
complu  à  exposer  en  ses  douloureuses  phases,  dans  quelques-unes  de 
ses  admirables  aquarelles. 

Lors  de  l'Exposition  universelle  de  1878.  on  put  se  rendre  mieux 
compte  de  la  valeur  des  inspirations  de  M.  G.  Moreau;  il  y  produisit 
tout  un  ensemble  d'œuvres,  aquarelles  et  peintures,  où  figurèrent 
parmi  ces  dernières  :  Hercule  et  l'Hydre  de  Lerne,  Saloiné,  Jacob  et 
l'Ange,  David,  Moïse  exposé  sur  le  Nil,  le  Sphinx  deviné,  et  parmi 
les  premières  :  Y  Apparition,  Phaéton,  projet  de  peinture  décorative, 
Saloiné  portant  la  tête  de  saint  Jean-Baptiste,  le  Massier  et  une  Péri. 
L'étonnement  et  l'admiration  se  divisèrent  la  critique.  Les  uns 
blâmaient  l'artiste  d'abuser  des  accessoires  et  croyaient  voir,  dans  ses 
créations  et  dans  sa  technique,  quelque  chose  de  maladif.  D'autres  se 
montrèrent  absolument  enthousiastes;  mais,  qu'on  admirât  ou  qu'on 
protestât,  tous,  sans  exception,  étaient  pris  par  l'art  si  curieusement 
subtil  et  énigmatique  de  M.  G.  Moreau.  Au  Salon  de  1880  parurent 
Hélène  et  la  Galatée.  A  l'examen  de  ces  peintures,  les  hésitations 
cessèrent  :  on  admira  sans  réserves.  On  reconnut  que  l'artiste  n'était 
rétrospectif  qu'à  la  surface  et  que  son  inspiration,  très  personnelle  sous 
ses  archaïsmes,  émanait  d'une  bonne  foi  et  d'une  sincérité  absolues. 
On  s'accorda  sur  ce  point,  que  l'artiste  ne  devait  rien  au  mouvement 
préraphaélite  dont  les  Dante-Rosetti,  les  Holman  Hunt,  les  Millais 
avaient  été  les  initiateurs  en  Angleterre,  et  dont  l'apparition,  à 
notre  Exposition  universelle  de  i855,  avait  causé  une  si  vive  sur- 
prise. 

On  admit  enfin  que  M.  G.  Moreau  n'avait  aucune  attache,  aucun 
rapport  d'origine,  avec  l'esthétique  à  la  mode  de  1490,  que  M.  Burne 
Jones    représente    aujourd'hui    en   Angleterre,    et    que    nous   avons 
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pu  étudier  dans  ses  ouvrages  lors  des  Expositions  universelles  de 
1878  et  1889. 

Depuis  1880,  M.  Gustave  Moreau  n'a  plus  exposé  de  peintures; 
maison  a  pu  admirer  en  1886,  chez  MM.  Goupil,  sa  suite  complète 
d'aquarelles  pour  les  Fables  de  la  Fontaine.  «  Si  l'on  essaye,  écrit 
M.  Paul  Leprieur  dans  sa  brillante  et  consciencieuse  étude,  publiée 
dans  l'Artiste  en  1889,  sur  M.  G.  Moreau  et  ses  oeuvres,  —  si  l'on 
essaye  d'analyser  un  de  ses  tableaux  non  plus  seulement  au  point  de 
vue  des  influences  extérieures  et  des  maîtres  qui  ont  pu  donner  des 
conseils  pour  l'exécution,  mais  en  lui-même,  dans  le  détail  des  acces- 
soires, on  est  effrayé  de  tout  ce  qui  s'y  trouve  et  des  connaissances 
que  cela  suppose  chez  cet  artiste  doublé  d'un  antiquaire.  Des  œuvres 
comme  la  Salomé  dans  le  temple  ou  Y  Apparition,  comme  le  Moïse 
exposé  sur  le  Nil,  comme  le  David  ou  la  Galatée  sont  d 'une  complexité 
inouïe.  On  en  trouverait  également  de  nombreux  exemples  dans  son 
illustration  de  la  Fontaine,  surtout  parmi  les  fables  où  il  s'inspire  de 
l'Orient  où.  il  se  refait  contemporain  de  Bidpaï  :  le  Songe  d'un  habi- 
tant du  Mogol,  les  Deux  amis,  la  Souris  métamorphosée  en  fille.  Il 
semble  qu'il  ait  passé  sa  vie  dans  la  poussière  des  bibliothèques,  à 
consulter  des  documents,  à  prendre  des  croquis  et  des  notes,  à  étudier 
tout  ce  qu'il  est  possible  de  savoir  d'un  pays  ou  d'un  temps  disparus. 
Peut-être  l'a-t-il  fait,  mais  beaucoup  moins  qu'on  ne  pense.  Ce  qu'il 
y  a  de  curieux  dans  son  archéologie,  c'est  qu'elle  est  à  la  fois  fantas- 
tique et  précise,  faite  d'éléments  réels,  mais  transformés,  rapprochés, 
combinés  au  point  de  devenir  invraisemblables  et  féeriques.  C'est 
œuvre  d'imagination  encore  plus  que  de  patiente  recherche...  » 

En  terminant  son  étude,  M.  Paul  Leprieur  se  pose  ces  questions 
au  sujet  de  M.  G.  Moreau:  «  Que  pensera  de  lui  l'avenir?  Ne  le 
regardera-t-il  que  comme  le  produit  éphémère  d'une  civilisation 
vieillie,  comme  un  malade  d'idéal  qui  n'a  jamais  pris  les  voies  simples 
pour  arriver  au  beau?  J'ai  peur  qu'on  ne  le  comprenne  pas  toujours. 
Mais  il  ressemble  trop  aux  maîtres  pour  n'être  pas  sûr  de 
vivre...  » 
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Telle  est  sa  conclusion  et,  pour  notre  part,  nous  y  souscrivons 
volontiers. 

Si  différents  qu'ils  paraissent  dans  leur  technique,  il  existe  plus 
d'un  point  de  contact  entre  M.  Gustave  Moreau  et  M.  Puvis  de 
Chavannes.  Tous  deux  procèdent  au  fond  des  mêmes  tendances,  tous 
deux  rendent  le  même  culte  aux  hautes  idées.  Où  l'un  simplifie, 
l'autre  complique,  mais  ils  se  rencontrent  et  s'unissent  cependant  tous 
deux  dans  le  mysticisme  et  dans  son  expression  par  l'allégorie  et  le 
symbole.  Ils  sont  l'un  et  l'autre  des  intellectuels,  des  penseurs  soli- 
taires, vivant  tout  à  fait  en  dehors  de  la  vie  courante  et  qu'on  ne 
saurait  juger  avec  les  règles  ordinaires. 

En  face  de  la  peinture  décorative  traditionnelle,  représentée 
naguère  par  Paul  Baudry.  et  aujourd'hui  par  un  éminent  artiste, 
M.  Galland,  M.  Puvis  de  Chavannes  a  créé  tout  un  nouveau  principe 
de  décoration.  Ce  principe  peut  se  résumer  en  ceci,  que  l'artiste 
substitue  à  la  représentation  rigoureuse,  textuelle,  des  formes  réelles, 
une  interprétation  simplifiée,  en  même  temps  qu'il  atténue  systémati- 
quement, pour  arriver  à  une  harmonie,  les  accents,  les  particularités 
des  types  et  les  colorations  naturelles  des  choses.  On  sent  tout  de  suite 
le  contraste  que  présentent  ses  ouvrages  comparés  aux  productions 
de  l'Ecole  traditionnelle.  Tandis  que  M.  Galland  retourne  aux  maîtres 
de  la  Renaissance  française,  à  Bullant,  à  Jean  Goujon,  à  Germain 
Pilon,  et  à  quelques  Florentins  comme  Brunellesco  et  Andréa  del  Sarto, 
avec  le  désir  marqué  de  les  approprier  à  notre  temps,  M.  Puvis  de 
Chavannes  remonte  jusqu'à  Giotto  et  à  Fra  Angelico,  sans  vouloir 
tenir  compte  de  ce  qu'ont  ajouté  à  l'art  de  peindre  les  maîtres  posté- 
rieurs. Se  détournant  des  réalités  avec  obstination,  il  refuse  résolu- 
ment de  voir  et  de  rendre  tout  ce  qui,  dans  la  nature,  troublerait  son 
système  et  son  rêve.  Cette  indécision  dans  l'expression  des  formes  et 
des  colorations,  qui  est  le  propre  de  M.  Puvis  de  Chavannes,  l'artiste 
en  a  cependant  tiré  un  merveilleux  parti  dans  ceux  de  ses  grands 
ouvrages  décoratifs  où  il  a  traité  des  sujets  offrant  un  caractère  très 
vague  et  très  lointain,  comme  dans   la  Paix,  la   Guerre  (1861);  le 
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Travail,  le  Repos  (i863);  Y  Automne  (1864);  Ave  Picardia  nutrix 
(1 865)  ;  Massilia  (1809);  son  histoire  de  Sainte  Geneviève,  pour  la 
décoration  du  Panthéon  (1878)  ainsi  que  dans  ses  peintures  pour  la 
décoration  de  l'escalier  du  Musée  de  Lyon  (1884)  et  de  l'hémicycle 
de  la  Sorbonne  (1887). 

Le  talent  de  M.  Puvis  de  Chavannes  s'accommode  mal  des  toiles 
de  médiocre  dimension;  son  dessin  y  semble  plus  incomplet  que  dans 
ses  grandes  compositions  et  sa  couleur  par  trop  pauvre.  Le  Musée  du 
Luxembourg  nous  en  offre  un  exemple  dans  le  Pauvre  pêcheur  (1881), 
où  il  est  facile  de  noter  l'indigence  des  formes  et  une  recherche 
excessive  d'archaïsme  et  de  naïveté. 

L'influence  que  M.  Puvis  de  Chavannes  exerce  sur  la  jeune  Ecole 
est  indéniable,  et  à  chaque  Salon,  elle  se  montre  de  plus  en  plus 
évidente  ;  nous  ne  saurions  trop  le  regretter.  S'il  est  de  toute  justice 
de  reconnaître  que  l'auteur  du  Bois  sacré,  reprenant  pour  son  compte 
les  tentatives  si  heureuses  de  Delacroix,  pour  marier  les  lignes  gran- 
dioses du  paysage  avec  la  composition  décorative,  a  contribué  plus 
que  personne  à  cette  alliance,  nous  ne  saurions,  par  contre,  nous 
montrer  indifférent  en  face  de  ce  déluge  de  pastiches  et  d'imitations 
plus  ou  moins  serviles,  dont  nous  voyons  d'année  en  année  grossir 
le  nombre.  Toute  imitation  n'est-elle  pas,  pour  la  personnalité  de 
l'artiste,  une  abdication?  N'est-il  pas,  d'ailleurs,  constant  par  ce  que 
nous  avons  vu  se  produire  dans  les  récents  concours  ouverts  par  la 
Ville  de  Paris  pour  la  décoration  d'édifices  municipaux,  qu'une  école, 
trop  favorisée  dans  ses  tendances  à  s'inspirer  des  abstractions  et  des 
décolorations  systématiques  du  maître,  est  en  train  de  constituer 
quelque  chose  comme  un  nouvel  et  ennuyeux  académisme,  en  créant 
un  genre  prétentieux  et  niaisement  sentimental  qui,  finalement,  ne 
vaudrait  pas  mieux  que  les  anciennes  allégories  ou  les  fades  mytho- 
losiades  d'antan  : 
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PAYSAGE.    —    ORIENTALISME.    —    GENRE. 
NATURE    MO  RTE. 

%|  n  a  vu  dans  le  précédent  volume,  où  elle  a  été  plus  spécia- 
lement étudiée,  de  quelle  transformation  profonde  la 
pt^SSI^  peinture  du  paysage  avait  été,  pour  l'Ecole  contemporaine, 
l'initiatrice  et  le  principe.  On  a  dit  comment,  inaugurée  par  Paul 
Huet,  continuée  par  de  la  Berge  et  Camille  Fiers,  poursuivie  par 
Cabat,  Jules  Dupré.  Théodore  Rousseau,  qui  prirent  la  tète  du 
mouvement  naturaliste,  tandis  que  Corot,  parallèlement  à  ces  maîtres, 
conservait  sa  souriante  et  originale  physionomie,  cette  évolution 
encore  accentuée  plus  tard  par  Trovon,  Diaz  et  J.  F.  Millet,  avait 
enfin  réussi  à  faire  rentrer  l'air,  la  lumière,  la  vie,  la  vérité  enfin, 
dans  l'art  de  peindre. 

A  côté  de  ces  maîtres,  qui  ont  été  l'honneur  de  cette  merveilleuse 
renaissance,  un  nom  a  été  omis,  celui  de  Dauhigny,  et  cependant  il  a 
droit  à  être  compté  dans  la  grande  pléiade  des  initiateurs.  <c  II  était 
auprès  d'eux,  —  dit  M.  P.  Mantz,  — comme  un  frère  plus  jeune;  on 
ne  L'avait  pas  écouté  tout  d'abord  ;  mais  son  enthousiasme  infatigable, 
son  beau  sentiment  de  la  lumière,  la  puissance  de  sa  manœuvre  en 
faisaient  une  individualité  bien  tranchée  au  milieu  de  la  glorieuse 
école.  »  Daubigny  i  Charles-François)  était  né  à  Paris  en  1S17.  Il  fut 
Ch.  —  T.  m.  54 
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l'élève  de  son  père  et  de  Paul  Delaroche.  Nulle  carrière  d'artiste  n'a 
été  mieux  remplie  que  la  sienne;  car,  à  partir  de  i838,  date  de  son 
premier  envoi  au  Salon,  jusqu'en  1878,  date  de  sa  mort,  Daubigny  n'a 
cessé  de  produire.  Ses  ouvrages  les  plus  remarquables  sont  :  les  Bords 
de  la  rivière  d'Oullins,  la  Seine  à  Bedons,  Vue  de  la  Vallée  d'Oisans 
(  1 842),  Choisy-le-Roi  (  1  Sq3  ),  deux  Vues  de  Picardie  (  1 847) ,  les  Environs 
de  Château-Chinon  118481,  la  Moisson  (  1 S 5 2  ) ,  la  Mare  au  bord  de  la 
nier  (i855),  Écluse  dans  la  vallée  d  Optevo-  (  1 855),  qui  appartient  ù 
l'Etat  et  a  figuré  au  Luxembourg  en  même  temps  que  le  Printemps 
(  1 85 7  »-  Lever  de  lune  (iS5u>,  Parc  à  moutons  et  Village  près  de  Ban- 
nières (  1 8G 1  ),  Bords  de  l'Oise  (  1 863  ),  un  Effet  de  lune  (  1 865  ),  le  Hameau 
d'Optevoi  (1867),  Plateau  de  Belle-Croix  (1868),  Mare  dans  le 
Morvan  l  [869),  un  Verger  | 1869.),  le  Tonnelier ,  Moulins  à  Dordrecht 
(1872),  et  enfin,  le  Verger  (1874)  et  le  Pré  des  Graves  à  Villerville. 
(les  deux  derniers  tableaux  furent  envoyés  au  Salon  de  1878,  quelques 
mois  après  la  mort  de  l'artiste. 

Les  critiques  amoureux  du  détail  exact  disaient  volontiers,  dans 
les  dernières  années  de  sa  vie,  que  Daubigny  peignait  trop  sommaire- 
ment et  qu'il  abusait  des  abréviations  permises.  Il  est  certain  que 
l'artiste  ne  cherchait  pas  à  faire  un  sort  à  chaque  brin  d'herbe  et  que 
les  minuties  du  détail  n'avaient  jamais  été  son  souci.  Mais  il  voyait 
les  ensembles,  les  grandes  lignes,  les  masses,  et  il  avait  au  plus  haut 
point  la  libre  conception  des  effets  et  du  paysage  synthétique,  à  la 
manière  des  grands  Hollandais.  Une  évolution  s'était  d'ailleurs  pro- 
duite dans  son  talent,  qu'il  est  facile  de  noter  dans  ses  dernières 
productions.  Un  sentiment,  une  poésie  se  dégageait  de  ses  créations, 
qui  faisait  comprendre  tout  ce  que  l'artiste  y  sous-entendait  :  la 
vitalité  latente  des  végétations  vigoureuses  et  l'intensité  des  germes 
cachés.  Son  Lever  de  lune,  du  Salon  de  1877,  montrait  particulièrement 
bien  quel  progrès  s'accomplissait  en  son  être  moral.  Bien  peu  d'artistes 
ont  mieux  exprimé  que  Daubigny  ne  l'a  fait  dans  cette  pénétrante 
peinture,  et  avec  une  douceur  plus  recueillie,  le  sommeil  silencieux  de 
la  nature  et  la  religieuse  solennité  de  la  nuit.  Daubigny  a  été  un  colo- 
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riste  énergique,  soit  qu'il  ait  peint  la  robuste  verdure  des   prairies, 
soit  qu'il  ait  exprimé  l'effet  des  premiers  frissons  de  l'automne  sur  les 
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bois  jaunissants.  Il  a  aussi  beaucoup  aimé  la  saison  du  renouveau  où 
les  Vergers,  pleins  de  pommiers  en  fleurs,  ont  ces  belles  végétations 
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exaltées  par  les  poussées  de  la  sève,  ces  herbes  drues,  tout  humides, 
au  matin,  des  rosées  nocturnes. 

Voyez,  par  exemple,  son  Printemps,  qui  est  au  Musée  du  Louvre  : 
peu  de  détails,  tout  est  dans  la  plantureuse  richesse  des  masses  et  dans 
le  sentiment  des  forces  latentes  qui  font  éclore,  croître  et  prospérer 
les  plantes,  les  arbres,  les  vies  nouvelles.  Aucun  tableau,  croyons- 
nous,  ne  montre  mieux  combien  l'artiste  a  aimé  sincèrement  la  nature 
et  comme  il  a  réussi  à  en  exprimer  toutes  les  énergies. 

Il  semblerait  qu'après  le  magnifique  épanouissement  qui  s'est  pro- 
duit au  lendemain  de  i83o  dans  la  peinture  du  paysage,  notre  Ecole, 
épuisée,  se  repose,  exploitant  un  peu  paresseusement  le  terrain  si  vail- 
lamment conquis  par  les  grands  combattants  de  la  première  heure. 
Ce  n'est  pas  à  dire  que  leurs  successeurs  n'aient  du  talent;  mais  ils 
n'ont  point  connu  les  lièvres  de  la  bataille  et,  n'ayant  plus  les  exci- 
tations fécondes  de  la  lutte,  ne  multiplient  pas  les  efforts  nouveaux. 
Leurs  peintures,  sans  cependant  présenter  rien  qui  soit  par  trop  débile 
et  insuffisant,  n'appellent  le  plus  souvent  autre  chose  qu'un  succès 
d'estime. 

Rare,  bien  rare  aujourd'hui  est  l'apparition  de  quelqu'une  de  ces 
œuvres  puissantes  qui  arrachent  à  l'amateur  un  cri  d'étonnement  ou 
d'admiration. 

S'il  ne  nous  est  point  né  depuis  la  disparition  de  ces  maîtres  qui 
ont  nom  Corot,  Théodore  Rousseau,  Daubigny,  Jules  Dupré, 
J.-F.  Millet,  d'autres  peintres  de  génie  qui  les  puissent  remplacer,  il 
est  cependant  des  artistes  dont  le  pinceau  possède  encore  de  belles 
audaces  ou  sait  mêler  un  sentiment  poétique  à  la  représentation 
textuelle  des  réalités  de  la  nature.  Parmi  les  paysagistes  nouveau 
venus,  quelques-uns  partagent  les  inquiétudes  qui  poussent  les 
peintres  d'intérieur  vers  l'étude  de  la  lumière  et  de  ses  transparences. 
Tout  semble  indiquer  qu'une  évolution  nouvelle  commence,  et  si 
aucun  grand  nom  n'émerge  encore,  nous  croyons  voir  poindre,  pour 
un  avenir  prochain,  les  plus  heureuses  promesses. 

Naturaliste,  mais  avec  quelque  chose  de  romantique  dans  l'arran- 
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gement  de  ses  sites,  classique  dans  le  choix  des  figures  dont  il  aime  à 
les  animer,  M.  Français  (François-Louis)  est  aujourd'hui  l'un  des 
vétérans,  le  doyen  peut-être  de  nos  paysagistes.  Elève  de  Gigoux,  il 
a  reçu  aussi  les  leçons  de  Corot  dont  il  fut  l'ami.  Ses  débuts  remontent 
à  1841  ;  s'il  n'est  pas  un  des  combattants  de  la  grande  lutte,  il  a  été  à 
leur  école  et  il  les  a  vus  à  l'œuvre.  Déjà  titulaire  de  la  médaille 
d'honneur  à  la  suite  de  l'Exposition  universelle  de  1878,  les  suffrages 
de  ses  confrères  lui  ont  décerné  cette  même  haute  récompense  pour 
ses  deux  envois  au  Salon  de  1890  :  Vue  de  la  Sèvre,  à  Clisson,  et 
Matinée  bruineuse,  aux  environs  de  Paris.  Les  principaux  ouvrages 
de  l'artiste  sont  :  le  Parc  de  Saint-Cloud,  dont  les  figures  sont  de 
Meissonier  (1846),  un  Effet  d'hiver  dans  la  vallée  de  Munster  (1857), 
un  Bois  sacré  (1864),  qui  appartiennent  au  Musée  de  Lille,  les  Nou- 
velles fouilles  de  Pompéi  (  1 865)  et  Maison  de  campagne  (1867).  Le 
Musée  du  Luxembourg  possède  :  la  Fin  de  l'hiver  (i853).  Orphée 
(i863)  et  Daphnis  et  Chloé  (1872);  cette  dernière  page,  pleine  de 
fraîcheur  et  de  charme,  est  d'un  caractère  véritablement  magistral. 
L'exécution  en  est  extrêmement  délicate  et  les  premiers  plans  y  ont 
été  traités  avec  cette  conscience  qui  est,  chez  l'artiste,  une  de  ses  qualités 
dominantes.  «  M.  Français,  écrivait  M.  Lafenestre  à  l'occasion  de 
cet  ouvrage,  marche  à  la  tête  de  ce  petit  groupe  qui  veut  dégager 
l'Ecole  de  l'impasse  où  l'ont  jetée  l'excès  même  des  qualités  qui  font 
sa  force,  le  respect  et  l'admiration  de  la  nature  poussés  jusqu'à  l'asser- 
vissement. Il  est  de  ceux  qui  voudraient  renouer  la  tradition  de  l'art 
puissant  et  libre,  et  rattacher  les  paysagistes  français  à  leurs  vrais 
ascendants,  Poussin,  le  Lorrain,  Francisque  Milet,  Joseph  Vernet. 
Exclure  la  fantaisie  créatrice  et  la  fantaisie  personnelle-  du  paysage, 
c'est  un  système  étroit  trop  contraire  à  la  nature  mobile  et  indépen- 
dante de  l'esprit  français  pour  que  nous  puissions  longtemps  nous  y 
tenir  enfermés.  Beaucoup  de  jeunes  gens,  les  mieux  doués,  com- 
mencent à  étouffer  dans  cette  écrasante  théorie  du  réalisme;  ils 
cherchent  l'air,  ils  demandent  des  ailes  !  M.  Français  ne  fait  que  les 
précéder  dans  la  route  qui  mène  aux  larges  cimes,  vers  les  hauteurs 
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où  n'a  jamais  cessé,  d'ailleurs,  de  les  convier  Corot.  »  Et  plus  loin, 
comparant  le  maître  avec  l'élève,  M.  G.  Lafenestre  ajoutait  :  «  Corot 
a  été  doué  par  la  nature  d'une  admirable  imagination  qui  modifie 
spontanément  chez  luiles  impressions  de  la  réalité.  Chez  M.  Français, 
plus  naturaliste,  la  volonté  et  la  réflexion  prennent  plus  grande  part; 
de  là,  moins  de  vive  franchise  et  moins  de  séduction  primesautière, 
plus  de  précision  et  plus  de  variété...  »  Naturaliste,  M.  Français  l'est 
assurément.  Tout  en  restant  le  poète  des  frais  ombrages,  des  claires 
sources  et  des  ruisseaux  fleuris,  hantés  par  de  blanches  nymphes, 
l'artiste  nous  fait  voir  aussi  parfois  des  études  d'après  quelque  site  qui 
l'a  particulièrement  charmé,  et  ces  improvisations  sont  d'une  sincérité 
parfaite.  Tel  il  s'est  montré  dans  ce  Souvenir  de  Nice,  du  Salon 
de  1873,  dans  la  Grand'route,  à  Combes-la-Ville,  du  Salon  de  i883, 
et  dans  nombre  d'autres  paysages  simples  et  vrais,  qui  ont  figuré  à 
l'Exposition  universelle  de  1889,  en  même  temps  que  ses  plus  nobles 
compositions  héroïques.  Parmi  les  plus  importants  ouvrages  de 
M.  Français,  nous  ne  saurions  négliger  de  rappeler  ses  nobles  déco- 
rations murales,  exécutées  dans  la  chapelle  des  Fonts-Baptismaux  à 
l'église  de  la  Trinité.  Elles  représentent  le  Baptême  de  Notre-Seigneur 
et  Adam  et  Ère  chasses  du  Paradis  terrestre;  chacun  de  ces  sujets, 
dont  les  personnages  sont  d'un  dessin  superbe,  s'encadrent  d'un 
paysage  admirable  et  du  plus  harmonieux  effet, 

M.  Français  a  peint  aussi  de  remarquables  portraits.  On  sait  que 
son  fin  crayon  de  lithographe  a  rendu,  à  l'exemple  de  son  maître  Gigoux 
et  de  la  manière  la  plus  fidèle,  une  foule  de  paysages  d'après  les  pein- 
tures d'artistes  contemporains  comme  Corot,  Jules  Dupré,  etc. 

Parmi  les  meilleurs  élèves  de  Corot,  deux  sont  morts,  qui  avaient 
su  se  créer  une  manière  personnelle,  Chintreuil  et  Eugène  Lavieille. 
Le  talent  si  frais  et  si  délicat  du  premier  a  déjà  été  apprécié  dans  le 
précédent  volume;  quant  au  second,  il  s'était  fait  une  célébrité  du  meil- 
leur aloi  en  peignant  de  remarquables  effets  de  nuit.  On  a  revu,  à 
l'Exposition  universelle  de  1889,  trois  de  ses  plus  charmants  noc- 
turnes: La  Celte-sous-Moret-sur-Loing,  le  Repos  de  la  terre  et  Soir 
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d'hiver;  on  peut,  d'ailleurs,  admirer  au  Musée  du  Luxembourg  son 
exquise  et  sereine  Nuit  d'octobre  sur  le  font  de  la  Corbinière,  à 
Moustiers-au-Perche  (Orne).  Eugène  Lavieille  est  mort  en  1 883.  Son 
talent  plein  d'unité  et  de  charme  et  qui  avait  conservé  l'enthousiasme 
de  la  jeunesse,  exprimait,  dans  le  paysage,  des  notes  autres  que  des 
effets  de  nuit  et  d'ailleurs  assez  variées.  Mais  la  nature  qu'il  a  pré- 
férée et  qu'il  rendait  non  sans  poésie,  était  celle  des  environs  de 
Paris. 

L'influence  que  Corot  a  exercée  sur  ses  contemporains  est  sensible 
dans  la  manière  très  franche  et  très  simple  adoptée  par  M.  Harpignies 
dans  ceux  de  ses  ouvrages  où  il  a  reproduit  certaines  vues  d'Italie. 
M.  Harpignies  (Henri)  est  né  à  Valenciennes  en  1-819.  Son  premier 
maître  s'appelait  Achard,  mais  il  est,  en  réalité,  un  disciple  d'élection  de 
Corot,  de  Cabat.  de  Paul  Huet  et  des  maîtres  qui  ont  révolutionné  la 
peinture  du  paysage.  Il  débuta  au  Salon  de  1 8 5 3 ,  après  avoir  accompli, 
comme  l'avait  fait  Corot,  comme  l'avait  fait  Français,  le  pèlerinage  obligé 
d  Italie.  Aussi  son  premier  ouvrage  exposé  est-il  une  Vue  prise  dans 
l'île  de  Capri.  L'artiste  a.  d'ailleurs,  toujours  aimé  l'Italie  et,  parmi  ses 
nombreux  ouvrages,  on  en  peut  relever  plusieurs  dont  elle  a  été  l'ins- 
piratrice et  le  modèle;  c'est  entre  autres  :  Rome,  vue  du  mont  Palatin, 
exposée  au  Salon  de  i855,  en  même  temps  qu'une  très  lumineuse  petite 
Manne  à  S  irrente,  qui  appartient  au  Musée  de  Douai.  C'est  encore 
le  Soir,  souvenir  de  la  campagne  romaine  (1866),  qui  figure  au  Musée 
du  Luxembourg,  le  Vésuve,  rue  prise  à  Sorrente,  du  Salon  de  1868, 
et.  enfin,  c'est  à  l'Italie  que  M.  Harpignies  a  emprunté  les  motifs  de 
plusieurs  grandes  peintures  décoratives  qu'il  a  exécutées  pour  divers 
.monuments  publics,  notamment  ce  Souvenir  de  la  Vallée  Égérie,  qui 
est  a  L'Opéra. 

Mais  la  terre  de  France  partage  avec  l'Italie  les  prédilections  de 
■M.  Harpignies.  Plus  d'un  site  pittoresque  de  nos  provinces  de  l'Est  et 
du  Centre,  de  l'Auvergne  notamment, ont  été  reproduits  par  son  pinceau 
puissant  et  ferme.  Le  Luxembourg  conserve  son  Saut  du  Loup,  paysage 
des  rives  de  l'Allier,  exposé,  en   1873;.  le  Musée  de  Lille  possède  un 
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Souvenir  de  la  Meurthe.  effet  du  matin,  daté  de  (868,  et  l'Etat  a  acquis 

une  Prairie  du  Bourbonnais,  du  Salon  de  1880.  ainsi  qu'un  Lever  de 
lune,  exposé  en  1SS4.  A  l'Exposition  centehnale  figuraient  encore  trois 
paysages  nationaux  :  la  Vallée  de  l'Aumanee.  prêtée  par  le  Musée  de 
Valehciennes,  les  Chênes  de  Château-Renard  (Allier1,  appartenant  au 
Musée  d'Orléans  et  un  robuste  Effet  d'automne,  venu  du  Musée  de 
Caen.  Le  Torrent  dans  le  Var,  daté  de  1888,  et  acquis  par  l'Etat, 
faisait  partie  de  la  même  Exposition,  en  même  temps  qu'un  assez 
grand  nombre  d'ouvrages  de  l'artiste  appartenant  à  des  collections 
particulières.  L'un  d'eux,  Une  après-midi  à  Saint-Privé,  suffit  à  nous 
donner  la  mesure  et  le  caractère  du  talent  de  M.  Harpignies.  De  grands 
arbres  se  dressent  au  premier  plan  comme  de  hautes  colonnes,  enle- 
vant sur  un  ciel  d'un  bleu  profond  leur  silhouette  puissante  :  au  fond 
la  lumière  inonde  la  plaine.  L'effet  est  énergique,  et  souligné  comme 
il  l'est,  implique  l'idée  d'une  exécution  voulue  plutôt  que  d'un  rendu 
sincère. 

Cette  exagération,  de  parti  pris,  des  plans  rapprochés,  résultant  du 
trop  de  vigueur  des  colorations,  donne  au  paysage  une  allure  grandiose, 
mais  elle  en  altère  la  vérité.  Ce  qui  se  passe  ici  pour  la  peinture  à 
l'huile  n'offre  pas  le  même  inconvénient  dans  l'aquarelle  qui  doit  tou- 
jours traduire,  d'une  façon  sommaire  et  par  larges  effets,  les  impressions 
de  nature.  On  sait  que  M.  Harpignies  est,  dans  ce  genre,  un  exécutant 
de  premier  ordre;  Paris,  ses  monuments,  ses  quais  surtout  et  ses 
environs,  lui  ont  fourni  d'innombrables  motifs  qu'il  se  plaît  à  traduire 
avec  la  plus  magistrale  liberté. 

M.  Emile  Breton,  frère  et  élève  de  Jules  Breton,  aime  à  résumer 
le  plus  souvent  ses  impressions  dans  des  formules  larges,  et  comme 
l'ont  fait  Daubigny  et  J.-F.  Millet.  Il  sent  vivement  et  profondement  la 
nature  et  ses  réalisations  traduisent  bien  les  saines  émotions  qu'éprouve 
l'artiste.  Il  aime  l'hiver,  les  temp^  de  neige,  les  grands  bois  dénudés, 
traversés  par  les  rouges  rayons  du  soleil  couchant;  parfois  aussi,  il  a 
peint  d'un  pinceau  un  peu  farouche  des  marines  tragiques.  Son  tableau 
du  Musée  du  Luxembourg,  la  Chute  des  feuilles,  d'une  exécution  très 
Ch.  -  t.  m.  55 
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puissante,  raconte,  dans  sa  gamme  sévère  et  désolée  non  dépourvue 
de  poésie,  les  navrantes  mélancolies  de  l'hiver.  L'élève  de  M.  Emile 
Breton,  M.  Demont  (Adrien-Louis"1 ,  est  aussi  représenté  au  Musée  du 
Luxembourg  par  deux  excellents  paysages  :  le  Moulin,  du  Salon  de 
iSSi,  et  la  Nuit,  du  Salon  de  1884.  Comme  son  maître,  M.  Adrien 
Demont  a  une  certaine  tendance  à  la  simplification  et,  volontiers,  il  noyé 
le  détail  dans  l'ensemble.  Cette  recherche  un  peu  artificielle  de  l'agran- 
dissement duspectacle,  en  le  résumant,  domine  dans  la  Nuit,  du  Luxem- 
bourg, dans  le  Ruisseau,  que  l'artiste  exposait  en  1 883,  comme  aussi 
dans  l'Approche  du  gros  temps,  du  Salon  de  i885;  mais,  s'il  existe 
quelque  parti  systématique  dans  la  manière  dont  il  comprend  et  rend 
parfois  ses  impressions,  M.  Demont  est  loin  d'être  un  naturaliste 
rebelle  ou  fermé  à  toute  émotion  poétique.  Ses  deux  plus  récentes  et 
superbes  inspirations,  que  l'on  a  vues  au  Salon  de  1889,  Gros  temps 
et  les  Lis,  prouvent  hautement  combien  il  sait,  au  contraire,  commu- 
niquer à  ses  sujets  d'émotion  attendrie  ou  dramatique.  Cette  dernière 
toile  est  simplement  exquise.  Dans  le  coin  d'un  jardin  où  fleurissent 
les  beaux  lis,  tremblant  sur  leurs  hautes  tiges,  près  d'une  maisonnette, 
un  menuisier  travaille  ;  sa  femme  et  son  enfant  sont  auprès  de  lui. 
Cette  scène,  si  simple,  si  naïvement  traduite,  s'estompe  dans  une  douce 
lumière  crépusculaire,  qui  donne  au  plus  haut  point  au  spectateur  la 
sensation  d'une  tendresse  silencieuse  et  discrète. 

Le  talent  est,  parait-il,  un  don  de  naissance  dans  cette  vaillante 
famille  Breton.  On  sait  de  quel  pinceau  viril  peint  Mme  Demont,  la 
fille  et  l'élève  de  Jules  Breton.  Elle  aussi  est  une  rustique;  élevée  dans 
l'intelligence  et  l'amour  des  êtres  et  des  choses  champêtres,  elle  en 
comprend  et  en  traduit  fortement  les  beautés.  A  l'exemple  de  son  père, 
elle  empreint  ses  paysages  d'un  sentiment  toujours  en  parfaite  har- 
monie avec  la  nature  du  sujet  humain  qu'elle  y  place. 

Parmi  les  paysagistes  de  qui  le  Luxembourg  a  acquis  un  ou  plu- 
sieurs ouvrages  et  dont  les  noms  doivent  être  à  juste  titre  retenus, 
figurent  M.  Hanoteau,  un  glorieux  vétéran  du  naturalisme  expressif, 
et  qui  se  trouve  représenté  par  deux  excellentes  peintures  :  la  Mare  du 


§§S 


Orphée,     paysage     put       M.     Fr; 
[ilusée  du    Luxembourg.) 


LES     CHEFS-D'ŒUVRE    DE     L'ART 


village  (1809)  et  les  Grenouilles  (  i  S 7 5  )  ;  M.  Emile  Vernier,  le  maître 
lithographe,  qui  a  peint  cette  superbe  page  intitulée  :  Avant  le  grain,  à 
Grand-Camp  {Calvados);  M.  Appian,  l'auteur  des  Environs  de  Monaco; 
M.  Camille  Bernier,  si  robuste  clans  son  Bois  de  Quimerc'h,  du  Salon 
de  1877,  comme  dans  son  Janvier  (Bretagne),  du  Salon  de  1872; 
M.  Pelouse,  dont  la  manière  est  variée,  mais  qui  a  excellé,  dans  son 
tableau  :  Un  coin  de  Cernay  en  janvier ,  à  silhouetter  sur  un  ciel  attristé 
les  fines  ramures  des  arbres;  M.  Lansyer,  dont  on  ne  peut  oublier  la 
Vue  du  château  de  Pierre/on ds  et  la  Lande  de Kërlouarneck  |  Finistère)-, 
M.  Yon,  dont  on  ne  saurait  trop  louer  l'exécution  pleine  de  fraîcheur 
et  de  délicates  transparences  dans  sa  belle  Rivière  d'Eure,  à  Acquigny, 
achetée  à  la  suite  du  Salon  de  1882;  M.  Damoye,  qui  fut  élève  de  Corot 
et  de  Daubigny,  et  dont  le  Moulin  de  Merlimont  [Pas-de-Calais)  est 
une  œuvre  simplement  parfaite;  Charles  Busson,  dont  le  talent  est 
représenté  par  deux  toiles  de  grande  valeur  :  Chasse  au  marais  dans 
le  Berry  (i863),  et  Anciens  fosses  du  château  de  Lavardin,  près  Mou- 
toire  1  1874). 

Si  notre  Luxembourg  a  fait  à  bon  droit  l'honneur  d'admettre  leurs 
ouvrages  aux  éminents  artistes  que  nous  venons  de  citer,  on  ne  peut 
que  s'étonner,  par  contre,  de  ne  pas  voir  encore  figurer  dans  ses  collec- 
tions quelqu'une  des  plus  belles  œuvres  de  paysagistes  d'un  talent 
indiscuté,  tels  que  MM.  Hareux,  dont  on  ne  peut  avoir  oublié  le 
Potager  normand,  exposé  en  1880,  et  ce  Lever  de  lune,  après  la  pluie, 
â  Saint- Aubin,  près  Qiiillebœuf,  si  remarqué  au  Salon  de  1881;  Des- 
brosses, l'élève  et  l'ami  de  Chintreuil  ;  Adolphe  Guillon,  dont  la  Vue 
de  Ve^elay,  du  Salon  de  1880,  était  d'un  si  noble  aspect,  et  encore 
Luigi  Loir,  qui,  dans  ses  bords  de  rivières  et  ses  inondations  serait 
sans  rival,  si  nous  n'avions  M.  Guillemet. 

M.  Guillemet  1 Jean-Baptiste-Antoine  )  est  né  en  184?  à  Chantilly. 
11  a  été  l'élève  de  Daubigny  et,  comme  tel,  il  a  longtemps  navigué  à 
bord  du  Bot  in,  ce  bateau-atelier  qui  promenait  Daubigny  sur  les  canaux, 
la  Marne  et  le  fleuve  parisien,  dont  il  s'était  fait  le  fidèle  portraitiste. 
Bien  que  ses  débuts  soient  antérieurs  à  1872,  ce  ne  fut  qu'au  Salon  de 
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cette  même  année  qu'on  remarqua  son  tableau  :  Mer  basse  à  Viller- 
ville  (Calvados),  toile  très  aérée  et  très  lumineuse  qui  fut  acquise  par 
l'Etat  et  figure  aujourd'hui  au  Musée  de  Grenoble.  En  i8y3,  l'artiste. 
toujours  progressant,  expose  le  Vieux  Monaco,  et,  en  1874,  son  paysage 
parisien  :  Bercy  en  décembre,  qui  lui  vaut  une  seconde  médaille  et  fut 
acquis  d'emblée  pour  le  Musée  du  Luxembourg  où  on  le  voit  actuelle- 
ment. C'est  là  une  peinture  absolument  belle  et  d'une  harmonie  admi- 
rable; la  perspective,  très  exacte,  s'y  déroule  avec  justesse,  le  ciel,  l'eau 
sont  exprimés  avec  vérité,  les  terrains  en  sont  solides  et  tout  cet 
ensemble  baigne,  clair  et  lumineux,  dans  une  atmosphère  finement 
transparente.  Ce  tableau  fut  le  point  de  départ  pour  l'artiste  d'une 
série  d'études  dont  la  Seine,  et  ses  quais  sont  les  pittoresques  motifs. 
En  i8y5,  M.  Guillemet  expose  le  Quai  d'Orsay  et.  en  1S80.  le  Vieux 
quai  de  Bercy,  page  d'une  belle  vaillance,  très  exacte  pour  le  moment 
où  elle  fut  exécutée,  car  l'aspect  des  choses  a  été  depuis  modifié,  et 
d'autant  plus  intéressante  qu'elle  reproduit  un  aspect  de  l'ancien  Bercy. 
Au  Salon  de  iSSù,  il  envoie  :  Paris,  rue  prise  de  Meudon,  exécutée 
avec  la  plus  lumineuse  énergie.  Depuis  et  avant  cette  date,  M.  Guil- 
lemet a  fait  de  fréquentes  excursions  dans  le  Calvados  et  la  Manche,  et 
il  en  a  rapporté  de  superbes  paysages,  crânement  brossés  en  pleine 
pâte,  très  aériens,  et  sous  le  rapport  de  la  lumière,  d'une  grande  puis- 
sance d'effet. 

M.  Pointelin  est  peut-être  parmi  les  paysagistes  celui  qui  a  le  mieux 
compris  et  renouvelé,  sans  aucune  apparence  de  pastiche,  la  délicieuse 
poésie  de  Corot.  S'il  n'est  pas  son  élève,  il  est  du  moins,  par  affinité, 
son  disciple  d'élection.  Sa  manière  est  très  individuelle  et  très  voulue. 
Où  donc  a-t-il  appris  ce  charme  adouci  des  froides  aubes  et  des  heures 
crépusculaires,  et  comment  s'est-il  imprégné  si  profondément  du  sen- 
timent exquis  des  vastes  espaces  et  des  solitudes  silencieuses?  Sur  le 
livret  du  Salon,  son  maître  se  nomme  M.  Maire.  Nous  croyons,  en 
dépit  de  cette  indication,  que  M.  Pointelin  s'est  surtout  formé  lui-même 
et  qu'en  peignant  comme  il  peint,  il  cède  et  obéit  à  sa  propre  inspira- 
tion, a  son  génie  intime. 
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M.  Pointelin  (Auguste)  est  né  à  Arbois  (Jura).  Ses  débuts  aux 
expositions  annuelles  ne  remontent  qu'au  Salon  de  1866,  où  il  pré- 
sentait deux  paysages  :  le  Plateau,  Souvenir  des  montagnes  et  Soleil 
du  matin  chassant  le  brouillard.  En  1869,  il  expose  une  Aurore  ;  en 
1870,  un  Soir  d'Automne;  en  1875,  le  Bief  d'Arèze;  en  1876,  l'État 
achète  son  tableau:  Sur  un  plateau  du  Jura;  puis  nous  voyons  se 
succéder:  Un  vallon  dans  le  Jura  (1877),  une  Prairie  dans  la  Côte-d'Or 
(1878),  un  Taillis,  le  Malin  et  la  Saulaie,  le  Soir  (1879).  En  1881, 
apparaît  le  Coteau  Jurassien,  aujourd'hui  au  Musée  de  Besançon,  et 
en  1882,  YAube,  toile  d'un  charme  exquis  dont  l'Etat  fit  l'acquisition. 

Dans  son  premier  ouvrage,  comme  dans  ses  peintures  postérieures, 
comme  dans  le  Soir  de  septembre,  exposé  en  1880  et  qui  fait  partie  de 
la  collection  du  Luxembourg,  M.  Pointelin  s'est  tout  de  suite  montré 
un  peintre  délicat,  un  observateur  d'une  extrême  sensibilité  qui,  dans 
l'effet,  cherche  avant  tout  l'unité,  la  grandeur  et  la  transparence. 
«  L'assoupissement  du  ton,  le  vague  des  formes  estompées,  le  charme 
mélancolique  qui  sort  de  l'unité,  la  douce  vapeur  qui  monte  vers  le 
ciel  comme  la  respiration  de  la  nature  endormie,  voilà,  —  dit  M.  P. 
Mantz,  —  ce  qu'on  trouve  dans  le  Soir  de  septembre  de  M.  Pointelin.  » 
Quelques  masses  au  fond,  indiquant  une  lisière  de  taillis,  quelques 
grandes  lignes  marquant  les  mouvements  des  terrains  ont  suffi  à  l'artiste 
pour  construire  ce  beau  tableau,  d'aspect  si  grave,  si  simple,  et  d'une 
si  pénétrante  poésie.  Pastelliste  ou  peintre  à  l'huile,  M.  Pointelin 
parle  également  bien  les  deux  langages,  et  depuis  1882,  il  continue  à 
peindre  des  paysages,  des  solitudes,  qu'envahit  le  silence  des  heures 
crépusculaires.  Dans  ses  pastels,  par  exemple  dans  la  Combe  aux 
J'ipères  (1884),  on  ne  peut  qu'admirer  à  l'aide  de  quelle  notation, 
d'une  délicatesse  invraisemblable,  l'artiste  rythme  et  dégrade  insen- 
siblement ses  tons,  qui,  presque  pareils  quoique  différents  de  valeur, 
éteignent  l'ensemble  en  une  grande  harmonie  silencieuse. 

On  a  pu  quelquefois  reprocher  à  M.  Pointelin  d'atténuer  ses  colo- 
rations jusqu'à  la  monochromie  ;  il  n'en  est  rien.  Dans  ses  dernières 
productions,  notamment  dans  le  Bief  d'amont  et   la  Roche  du  Loup- 
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blanc,  du  Salon  de  1889,  ainsi  que  dans  son  tableau:  le  Val  moussu, 
du  Salon  de  1890,  l'artiste  a  monté  et  réveillé  ses  tons,  sans  se  dépar- 
tir cependant  de  sa  technique  habituelle  qui  lui  fait  préférer  un  travail 
léger,  voilé,  des  notations  subtiles  et  peu  appuyées.  Ce  qui  n'em- 
pêche pas  que,  sous  ce  travail  à  peine  perceptible,  il  v  ait  un  dessin, 
une'construction  solide  intérieure  laissant  très  bien  deviner  comment 
s'établissent  les  dessous  et  comment  ils  se  modèlent.  Sans  restreindre 
la  part  qu'il  fait  au  sentiment  poétique,  sa  note  dominante,  M.  Poin- 
teliri  a.  dans  son  paysage  du  Val  moussu,  réchauffe  sa  coloration.  Il 
est  évidemment  un  virtuose  des  heures  mélancoliques  et  attendries  ; 
l'air  qu'il  chante  presque  à  bouche  fermée  et  pianissimo,  lui  suffit  et 
l'enchante;  il  le  veut  dire  à  la  perfection  et,  sans  cesse  le  reprenant,  il  y 
ajoute  quelque  perfection,  quelque  beauté  nouvelles. 

La  mort  a  déjà  fait  bien  des  vides  dans  les  rangs  de  ceux  des  paysa- 
gistes qui,  plus  ou  moins,  reçurent  des  leçons  auprès  des  hardis  précur- 
seurs du  mouvement  naturaliste.  Parmi  ceux  quiont  disparu,  — quel- 
ques-uns avant  d'avoir  pu  donner  toute  la  mesure  de  leur  talent,  — 
nous  citerons  :  Jules  Héreau  (  1  S3q-i S79),  Léonce  Chabry  (1832-1884), 
Karl  Daubigny,  le  fils  du  maître  (1846- 1 886).  qui  ne  sont  pas  représentés 
au  Luxembourg;  Léon  Herpin  (  1 841 -1880) dont  ce  musée  possède  une 
très  belle  Vue  de  Paris ' prise  du  pont  des  Saints-Pires,  le  soir,  et  encore 
Alexandre  Rapin,  élève  de  Français,  mort  l'an  dernier,  et  dont  le 
Luxembourg  montre  une  toile  un  peu  sommaire,  mais  dont  l'arran- 
gement s'inspire  de  la  manière  de  son  maître  :  le  Matin  au  bord  du 
Doubs.  A  cette  liste  funèbre,  il  faut  ajouter  Alexandre  Ségé,  qui  fut 
l'élève  de  fiers  et  eut  l'heureuse  fortune  de  résumer,  un  jour,  ses  études 
et  son  talent  en  un  tableau  définitif,  les  Chaumes.  Cette  toile  n'est 
pas  au  Luxembourg,  mais  il  en  possède  une  autre  du  même  artiste 
qui  est  également  d'une  haute  valeur  d'exécution  :  les  Ajoncs  en 
fleur  (1876);  Ségé  est  mort  en  1 885 . 

Mais  d'autres  artistes  sont  venus  combler  ces  vides,  apportant 
des  notes  nouvelles  et  arrivant  à  la  notoriété,  soit  tout  d'un  coup, 
par  la  -production   d'un  ouvrage  saisissant,  soit  à  la  suite  de  longs 
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efforts.  Tel  est  le  cas,  parmi  les  premiers,  de  MM.  Cahrit  et  Quignon, 
qui  se  sont  révélés  au  Salon  de  1888,  celui-ci  par  son  tableau  intitulé 
les  Moyettes,  et  qui  représente,  alignées  dans  un  champ  moissonné, 
des  gerbes  qui  sèchent  au  soleil  ;  celui-là  par  son  Bois  de  Captieux,  où 
il  s'est  montré  un  dessinateur  attentif  des  troncs  d'arbres  et  des  bran- 
chages; l'un  et  l'autre,  progressant,  nous  montraient  au  Salon  suivant 
deux  œuvres  nouvelles  et  triomphantes  :  M.  Quignon  son  Blé  noir 
et  M.  Cabrit  :  les  Chênes  de  Loudex,  environs  de  Ba^as.  Tous  deux 
sont  d'ailleurs  des  artistes  finement  observateurs,  très  doués  et  à  qui 
l'avenir  réserve  une  belle  place  dans  l'Ecole.  Nous  n'en  voulons  pour 
preuves  que  leurs  plus  récentes  créations  :  la  Afoisson,  exposée  par 
M.  Quignon  au  Salon  dernier,  aux  Champs-Elysées,  et  les  quatre 
exquises  études  exposées  au  Champ-de-Mars,  en  1890,  par 
M.  Cabrit. 

Al.  Jan-Monchablon  a  l'ait,  à  une  date  moins  récente,  son  apparition 
aux  Salons  annuels.  Il  appartient  au  groupe  des  artistes  patients  et 
sincèrement  épris  de  la  nature.  Son  paysage,  la  Roche  verte,  fut  très 
remarqué  au  Salon  de  i885.  Il  n'y  avait  là  qu'un  terrain  montant, 
tapissé  de  mousses  et  d'herbes  séchées,  et  planté  de  quelques  arbres. 
En  dessinateur  précis,  l'artiste  s'était  surtout  appliqué  à  faire  sentir 
les  assises  intérieures  de  sa  Roche  verte  et  à  bien  rendre  les  végétations 
diversesquila  recouvraient.  Au  Salon  suivant,  il  exposait  les  Avoines, 
toile  d'apparence  bien  simple  et  d'une  admirable  sincérité  où  l'on 
n'aperçoit  que  des  rectangles  verdissants,  gris  ou  blonds,  placés  à  côté 
les  uns  des  autres  avec  une  régularité  parfaite.  Ses  deux  tableaux  du 
Salon  de  1888  étaient  intitulés  :  la  Vallée  de  Jouvelle  et  les  Patureaux, 
bien  caractéristiques,  tous  deux,  de  la  manière  exacte  et  à  la  fois 
synthétique  et  détaillée  de  l'artiste. 

Il  y  a  également  du  topographe  et  de  l'analyste  dans  les  paysages 
de  M.  Victor  Binet.  C'est  aussi  un  nouveau  venu  dans  le  petit  groupe 
des  simplificateurs.  Son  tableau  \a  Plaine  (i885)  était,  comme  peinture 
de  l'espace,  un  morceau  étonnant.  On  avait  devant  les  yeux  un  coin 
de  nature  coupé,  enchâssé  dans  un  cadre  :  pas  d'accident  de  terrain, 
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pas  de  figures  animant  le  spectacle;  un  ciel  tranquille  et  au-dessous  rien 
que  la  plaine  s'étendant,  dans  sa  coloration  monotone,  jusqu'à  l'extrême 
horizon.  On  eût  dit  un  de  ces  vastes  paysages  panoramiques  chers  aux 
maîtres  hollandais  du  xvne  siècle,  notamment  à  Philips  de  Koninck. 

En  1888,  M.  Victor  Binet  exposait  un  Soir  d'hiver  à  Vauharlin  qui 
a  été  acquis  par  l'Etat.  Nulle  recherche  du  style  ou  même  de  reflet 
dans  cette  œuvre  importante.  A  droite  une  colline,  à  gauche,  au  second 
plan,  des  maisonnettes  de  paysans.  L'artiste,  avec  un  soin  tout  parti- 
culier, a  dessiné  le  réseau  finement  emmêlé  que  forment  les  branches 
des  arbres  en  se  découpant  sur  un  ciel  pur  et  tranquille.  Mais  ce  souci 
du  détail  ne  va  pas  jusqu'à  compromettre  l'unité  de  l'ensemble. 
Tout,  ici,  se  montre  enveloppé  dans  la  sereine  atmosphère  du  soir. 
Un  grand  sentiment  de  silence  et  de  paix  se  dégage  de  ce  paysage  si 
simple,  si  vulgaire  même,  et  qui  n'affiche  aucune  autre  ambition  que 
d'être  absolument  sincère  et  vrai.  Cette  prédilection  de  M.  Victor  Binet 
pour  les  motifs  simples,  à  peine  attrayants  et  sans  nulle  visée  au  pitto- 
resque non  plus  qu'au  grandiose,  se  retrouvait  plus  affirmée  encore 
dahs  ses  plus  récentes  productions,  exposées  en  1890.  au  Champ-de- 
Mars,  notamment  dans  son  Jardinet  à  Montrougeet  dans  ses  Carrières 
de  Geniilly.  C'est  pour  lui,  en  toute  évidence,  un  article  de  foi  que 
tout  site,  tout  motif,  même  pris  au  hasard,  est  pour  le  véritable  artiste 
un  sujet  suffisant  de  sensation  et  de  pensée.  Mais,  quoi  qu'il  peigne,  il 
pousse  son  observation  avec  une  conscience  et  une  conviction  d'où 
sortira  très  certainement  quelque  jour  une  personnalité  bien  marquée. 

Il  semble  que  M.  Emile  Baraunesoit  pas  éloigné  de  partager,  quant 
au  choix  d'un  site  à  reproduire,  la  même  indifférence  que  nous  cons- 
tatons chez  M.  Victor  Binet.  Il  est  juste,  toutefois,  d'observer  que 
M.  Barau,  longtemps  en  quête  d'une  manière  définitive, a  parfois  varié 
dans  l'expression  de  son  idéal.  En  1882,  il  exposait  le  Village  des 
Roches,  dont  la  donnée  n'était  pas,  en  tant  que  paysage,  très  originale, 
mais  qui  prouvait  que  l'artiste  était  doué  d'une  certaine  hardiesse. 
L'année  d'après,  dans  Fin  septembre,  il  se  montrait  déjà  différentde  lui- 
même,  tout  en  conservant  ses  qualités  d'exécution  qui  demeuraient  puis- 
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santés.  En  i883,  nouvelle  transformation:  Sur  la  Suippes  est  un  tableau 
d'une  mélancolie  saisissante.  Il  représente  un  batelier  manœuvrant  sa 
barque  brune  et  traversant  la  rivière.  Au  fond,  des  chaumières  et  une 
rangée  de  troncs  d'arbres.  Pas  une  note  vive,  partout  des  gris  et  des 
bruns,  et  cependant  l'ensemble  reste  varié  dans  cette  apparente  mono- 
chromie.  Acquis  par  l'Etat,  ce  paysage  figure  aujourd'hui  au  Musée  du 
Luxembourg. 

A  ce  même  Salon,  M.  Barau  exposait  Fresnes-en-Champagne,  une 
simple  étude,  mais  franche  et  vigoureuse;  elle  attestait  la  souplesse  et 
la  largeur  de  ses  méthodes  et  montrait  que  l'artiste  savait  au  besoin 
varier  sa  palette,  lorsqu'il  se  trouvait  en  présence  d'une  nature  colorée. 

Dans  son  Jardinage  d'automne,  du  Salon  de  i885,M.  Barau  a  prouvé 
une  fois  de  plus  que  la  représentation  de  la  plus  humble  réalité  peut 
atteindre  jusqu'à  la  poésie.  Dans  un  modeste  jardin,  derrière  quelque 
ferme  de  village,  un  paysan  s'occupe  à  sarcler  ses  choux.  On  est  en 
automne;  un  ciel  lumineux,  qui  dit  bienl'heureet  la  saison,  répand  suf 
sur  ce  coin  de  nature  une  clarté  doucement  égale.  Quelques  arbres,  au 
feuillage  bronzé,  détachent  sur  le  ciel  tranquille  leurs  grêles  silhouettes. 
Ici,  tout  est  dans  la  distinction  de  la  couleur  et  dans  la  transparence 
enveloppante  d'une  lumière  vraie  qui  relève  l'humilité  du  sujet.  En  se 
contentant  d'être  veridique,  M.  Barau  a  rencontré  l'émotion  et  il  a  su 
nous  la  faire  partager. 

M.  Alexandre  Nozal,  élève  de  Luminais.  et  l'auteur  admiré  de 
["Etang  de  Sain'-Cucufa,  exposé  en  i8S3,  aime  particulièrement  le 
Berry.  Il  y  a  trouvé  des  sites  un  peu  sauvages,  des  étangs  entourés  de 
roseaux,  des  solitudes  mélancoliques.  Dans  ses  peintures  à  l'huile, 
comme  dans  ses  pastels.  M.  A.  Nozal  fait  preuve  d'une  grande  certitude 
de  main,  même  d'une  certaine  crànerie.  Peut-être  bien  mèle-t-il  à  son 
spectacle  un  soupçon  de  décor,  sans  toutefois  cesser  de  paraître  vrai. 
C'est,  au  demeurant,  un  artiste  bien  doué,  parlant  avec  une  libre 
allure  un  langage  personnel.  Le  Luxembourg  ne  montre  encore  de 
lui  qu'un  pastel.  Givra  et  nsigs,  qui  est  d'un  sentiment  d'observation 
très  fin  et  très  pénétrant.  Mais  les   Musées  de   Rouen  et  d'Éyreux 
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possèdent  deux  de  ses  meilleurs  et  plus  typiques  paysages  du  Berry  : 
l'Étang  de  la  nier  Ronge  est  à  Evreux  et  la  Fin  de  journée,  en  Brenne, 
à  Rouen. 

M.  Vollon  n'est  pas  seulement,  comme  certains  le  croient,  un  de 
nos  meilleurs  peintres  de  nature  morte  ;  s'il  expose  d'admirables 
Potirons  où  la  bravoure  du  pinceau  est  une  joie  pour  le  regard,  il  est 
aussi  un  éniment  paysagiste.  Que  de  franches  et  solides  études  nous 
connaissons  de  lui  qui  auraient  suffi  à  le  faire  reconnaître,  dès  longtemps, 
pour  un  maître  !  Et  combien  ne  regrettons-nous  pas  que  l'Etat  n'ait 
pas  acquis  pour  le  Luxembourg  sa  Vue  du  Tréport,  exposée  en 
1886,  et  qui  est  entrée  dans  la  collection  de  M.  Alexandre  Dumas. 
Cette  perspective,  ces  maisons,  ces  bateaux,  c'est  mieux  que  la 
vérité  telle  que  peuvent  la  deviner  des  yeux  ordinaires.  «  M.  Vollon, 
—  a  dit  Paul  Mantz  à  propos  de  ce  tableau,  —  utilisant  le  principe 
professé  par  le  philosophe,  que  l'homme  a  le  droit  de  s'ajouter  à  la 
nature,  a  volontairement  exalté  le  spectacle  en  montant  la  gamme  des 
tons.  Il  a  exagéré  la  note  bleue  de  la  mer  et  enchâssé  ce  beau  ton 
azuré  dans  une  sertissure  faite  de  colorations  puissantes.  Ce  paysage 
maritime  est  un  petit  chef-d'œuvre.  » 

La  Méditerranée,  la  route  de  la  Corniche,  la  Provence  enfin,  sont 
les  modèles  préférés  d'un  groupe  de  paysagistes  qui  constitue,  dans 
l'Ecole,  une  vaillante  petite  phalange,  éprise  de  la  mer  bleue  et  des 
routes  poussiéreuses  et  toutes  blanches. 

Après  Loubon  (1 809-1 863),  dont  le  Musée  de  Marseille  conserve 
deux  lumineuses  toiles  :  la  Vite  de  Marseille, prise  des  Aygalades.  et 
la  Route  d'Antibes  à  Nice  ;  après  M.  Alphonse  Moutte  dont  le  même 
musée  possède  Débarquement  de  blé,  à  Marseille,  qui  fut  fort 
remarqué  et  acquis  par  l'État  à  la  suite  du  Salon  de  1877  ;  après  notre 
regretté  ami  Jules  Jacquemart  qui,  dans  ses  belles  aquarelles,  a  rendu 
en  maître  les  beautés  de  la  nature  méridionale  et  donné  sur  les  pitto- 
resques paysages  des  environs  de  Cannes  et  d'Antibes  la  note  définitive, 
sont  venus  MM.  Montenard,  Olive,  Dauphin,  Gagliardini,  Garibaldi 
et  d'autres  encore  qu'attirent  le  grand  soleil  et  les  côtes  baignées  par 
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la  mer  azurée.  M.  Montenard  fait  à  la  fois  des  marines  et  des  paysages. 
On  a  pu,  presque  chaque  année  depuis  ses  débuts,  l'étudier  dans  son 
double  rôle.  Il  est  animé  de  la  plus  belle  bravoure.  «  Il  n'a  peut-être 
pas,  —  écrivait  M.  Paul  Mantz,  —  découvert  la  Méditerranée,  dont 
Alexandre  Dumas,  géographe  hardi,  avait  parlé  avant  lui,  mais  il  en 
a  pris  possession  et  il  exalte  la  note  bleue  Je  la  mer  franco-italienne 
au  point  d'humilier  les  pâles  océans.  » 

Au  Salon  de  i883,  M.  Montenard  se  fit  remarquer  par  son  Cimetière 
sur  les  bords  de  la  nier  Méditerranée,  peinture  naïve  et  d'une  grande 
sincérité.  C'était  bien  là  le  Midi,  la  Provence  méditerranéenne,  que  ce 
paysage  brûlé  et  poussiéreux,  avec  les  petites  croix  plantées  sur  les 
pentes  crayeuses  et  les  herbes  grillées  par  un  soleil  impitoyable.  Comme 
peintre  de  marine,  l'artiste  nous  montrait  en  même  temps  La  Corrè^e, 
quittant  la  rade  de  Toulon,  que  l'on  peut  aujourd'hui  revoirait  Musée 
du  Luxembourg.  On  aperçoit  au  fond  la  côte  estompée  dans  un  brouil- 
lard finement  lumineux  ;  au  centre  de  la  toile,  dans  le  bleu  énergique 
et  doux  de  la  rade,  on  voit  le  beau  transport  avec  sa  coque  toute  blanche 
et  sa  grande  tournure  de  léviathan  de  la  mer.  C'est  un  spectacle  d'un 
caractère  tout  à  fait  grandiose,  et  cependant  l'artiste  n'a  dit  que  la  vé- 
rité. Au  Salon  de  1884,  M.  Montenard  exposait  un  Arrivage  d'oranges 
sur  les  quais  de  Toulon,  d'une  rare  énergie  de  coloration,  avec  sa  mon- 
tagne de  fruits  d'or  envoyant  ses  reflets  roux  sur  la  mer  d'un  bleu  pro- 
fond, exaspéré.  En  contraste  avec  ce  rutilant  spectacle,  l'artiste  avait 
peint  dans  une  gamme  grise  et  presque  austère  le  Village  de  Six-Fcurs, 
près  de  Toulon.  C'est  tout  un  petit  monde  de  sécheresse  et  de  pous- 
sière que  cet  amas  de  maisons,  perchées  sur  des  rochers  abrupts, 
comme  un  nid  d'oiseau  de  proie,  et  découpant  sur  le  ciel  leurs  sévères 
silhouettes.  A  mi-côte,  un  petit  bois  d'oliviers  étale  son  feuillage  gris. 
Hérissée  de  chardons  grillés,  tout  blancs  de  poussière,  la  montagne 
descend  jusqu'au  bord  du  cadre,  sans  autre  végétation.  Nul  peintre, 
mieux  que  M.  Montenard  ne  l'a  fait  ici,  n'a  exprimé  le  caractère 
d'un  coin  de  terre  brûlée  par  le  soleil.  Même  note  d'aridité  flam- 
boyante dans  son  pavsage  du  Salon  de    1 885,  représentant  la  Route 
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de  Toulon  à  la  Seyne,  un  chemin  blanc,  avec  un  pied  de  poussière, 
bordé  de  plantes  poudrées  elles-mêmes  à  blanc.  Nous  notons  au  même 
Salon,  à  titre  de  tableau  curieux  et  véridique,  Y  Embarquement  des 
troupes  à  bord  d'un  transport  de  guerre,  en  rade  de  Toulon. 

Chargé,  en  1886,  de  peindre  pour  le  nouveau  Musée  de  Toulon  un 
grand  panneau  décoratif,  Al.  Montenard  avait  pris  son  sujet  dans  la 
localité  méridionale.  Sur  la  côte,  en  Provence,  exprimait  très  heureuse- 
ment le  caractère  du  pays  et  les  belles  victoires  de  la  lumière. 

De  grandes  qualités  de  coloriste  recommandent  les  ouvrages  de 
M.  Olive,  cet  autre  peintre  de  la  Méditerranée.  Elève  de  Vollon,  il 
s'est,  comme  M.  Montenard,  révélé  à  la  fois  comme  paysagiste  et 
comme  mariniste.  Ses  deux  envois  au  Salon  de  1886,  le  Coup  de 
mistral  dans  l'anse  du  Prado  et  les  Epaves  de  la  Navarre,  l'ont  montré 
sous  ses  deux  aspects.  Une  exécution  devenue  ferme  et  sûre,  d'un  peu 
timide  qu'elle  était  à  l'origine,  distinguait  particulièrement  ses  deux 
ouvrages,  exposés  en  1888,  YEntrée  d'un  paquebot  à  la  Juliette  et  la 
vue  du  Vieux  port  de  Marseille. 

M.  Dauphin,  qui  est,  comme  M.  Olive,  né  sur  les  bords  de  la  Médi- 
terranée, est  aussi  un  de  nos  bons  peintres  de  paysage  et  de  marine. 
Dans  ses  envois  aux  Salons  de  18S8  et  188g,  on  remarquait  son 
Escadre,  en  rade  de  Toulon,  s'estompant  délicatement  dans  les  fines 
brumes  du  matin,  son  Vieux  port,  à  Toulon,  son  portrait  du  vaisseau 
La  Couronne,  en  rade  de  Toulon,  et  surtout  son  lumineux  Matin  d'été 
dans  le  golfe  de  la  Ciotat. 

Toute  cette  escouade  de  Provençaux  se  trouvait  réunie  à  l'exposi- 
tion de  la  Société  nationale,  au  Champ-de-Mars,  en  1890.  M.  Moutte  y 
apparaissait  avec  un  des  meilleurs  tableaux  de  l'exposition  :  les  Deux 
compagnons,  etMM.  Montenard  et  Dauphin  avec  un  joli  lot  de  paysages 
et  de  marines,  toujours  aussi  scintillants  et  éblouissants  de  lumière. 

Le  Comtat  a  aussi  son  portraitiste  en  M.  Camille  Dufour  qui  a  peint 
Villeneuve-le\~Avignon  (1889);  puis,  il  est  descendu  en  Provence  et  il 
en  a  rapporté  une  Vue  des  Martigues  (1890),  prise  par  un  jour  un  peu 
voilé,  et  qui  est  une  œuvre  excellente. 
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Nous  avons  déjà  cité  quelques-uns  des  peintres  qui,  peu  soucieux 
de  s'enquérir  des  terres  lointaines,  limitent  à  Paris  même,  ou  à  sa  ban- 
lieue, le  champ  de  leurs  études  et  de  leurs  découvertes.  C'est  le  cas 
d'un  débutant,  M.  Darien,  qui  exposait,  au  Salon  de  1890,  le  Quai  du 
Louvre,  et  c'est  aussi,  mais  pour  la  banlieue,  celui  de  MM.  Ratlaelli 
et  Billotte,  pour  qui  les  terrains  pelés  des  fortifications  et  les  hautes 
cheminées  des  usines  constituent  des  spectacles  auxquels,  grâce  à 
leur  talent,  ils  trouvent  moyen  de  nous  intéresser. 

Dans  cette  école  pavsagiste,  si  vivace  et  si  nombreuse  en  artistes 
de  valeur,  nous  avons  montré  que  deux  courants  bien  distincts,  et  qui 
remontent  à  Corot  et  à  Théodore  Rousseau,  se  continuent  sans  se 
confondre.  Les  uns,  subissant  le  charme  du  premier,  préfèrent  avec 
lui  le  vague  des  formes,  les  lignes  simplifiées  et  les  harmonieuses  colo- 
rations assourdies,  alors  que  les  autres,  écoutant  les  leçons  plus 
positives  de  Th.  Rousseau  et  de  Daubigny,  apportent  dans  leur 
étude  de  la  nature  une  observation  plus  précise,  le  souci  du  réel  et 
aussi  une  soumission  à  leur  modèle  plus  scrupuleuse. 

A  la  tète  des  amoureux  de  la  poésie  et  du  sentiment  marche 
actuellement  M.  Cazin.  La  part  de  transposition  et  d'atténuation  qu'il 
apporte  dans  son  interprétation  de  la  réalité  est  très  grande;  mais 
cette  transposition  est  délicatement  ménagée  et  ses  atténuations  sont 
pleines  de  finesses  exquises. 

Sans  nous  arrêter  à  ses  premiers  ouvrages  comme  Vlsmàël,  du 
Musée  du  Luxembourg,  où  le  paysage  n'est  qu'un  accessoire  du  sujet, 
mais  un  accessoire  important,  nous  nous  bornerons  à  signaler  ses 
envois  au  dernier  Salon  du  Champ-de-Mars,  en  1890.  Ses  paysages 
sans  figures  :  la  Moisson  et  Y  Été,  ont  le  charme  attendri  des  chansons 
rustiques  doucement  murmurées,  à  demi  entendues;  lorsque  l'artiste 
anime  ses  spectacles  en  y  mêlant  quelque  personnage,  comme  dans 
les  Voyageurs  et  Un  Soir,  il  le  place  avec  une  justesse  parfaite  et  un  sens 
très  fin  de  la  perspective  et  de  l'enveloppe  lumineuse.  Nul  ne  dit  mieux 
à  cette  heure  que  ne  le  fait  M.  Cazin,  soit  dans  ses  peintures  à  l'huile 
ou  à  la  cire,  soit  dans  ses  merveilleux  pastels,  et  avec  une  tendresse 
Cm.  —t.  m.  5- 
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aussi  pénétrante,  l'intime  mélancolie,  les  harmonies  voilées,  la  douceur 
des  paysages  du  Nord,  des  heures  crépusculaires  et  de  la  sérénité  des 
nuits. 

Ceux  qu'on  appelle  les  impressionnistes  ne  sont  plus  aujourd'hui 
qu'une  infime  fraction,  presque  une  secte  parmi  les  peintres  épris  de 
modernité  et  qui  ont  entrepris  de  rendre  dans  leur  vérité  la  plus  rela- 
tive l'intensité  des  phénomènes  de  la  lumière.  Ces  recherches,  les 
impressionnistes  les  formulaient,  —  et  quelques  attardés  parmi  eux  les 
formulent  encore,  —  avec  une  outrance  dont  le  parti  pris  a  souvent 
donné  à  leurs  affirmations  des  airs  de  révolte  et  de  paradoxe.  Leur 
influence  sur  l'Ecole  n'en  a  pas  moins  été  grande.  A  présent  l'apaise- 
ment s'est  fait.  Les  excentricités  de  la  première  heure  et  les  efferves- 
cences d'antan  ne  rencontrent  plus ,  perdues  qu'elles  sont  dans 
l'évolution  générale,  les  curiosités  elles  étonnements  qu'elles  causèrent 
à  leur  apparition.  Un  paysagiste  est  sorti  de  leurs  rangs,  M.  Claude 
Monet,  qui,  dans  des  œuvres  inégales,  mais  d'une  hardiesse  souvent 
heureuse ,  s'efforce  d'enrichir  encore  le  domaine  de  la  peinture 
de  sensations  plus  raffinées  et  nouvelles  et  d'effets  inédits.  Quelques- 
uns  de  ses  ouvrages  figuraient  à  l'Exposition  du  Centenaire.  C'étaient  : 
Vétheuil,  Y  Eglise  de  Vernon  et  Les  tuileries.  M.  Claude  Monet  est 
par  excellence  le  peintre  de  l'eau,  dont  il  rend  les  apparences  avec  une 
infinie  variété  ;  quelques-unes  de  ses  marines  sont  tout  à  fait  remar- 
quables. Parmi  les  impressionnistes  dont  la  manière  est  encore  plus 
ou  moins  discutable,  mais  qui  ont  contribué  par  leurs  ouvrages  à  la 
propagation  des  doctrines  nouvelles,  figurent  avec  honneur  MM.  Sis- 
ley,  Pissarro,  Renoir  et  Mm°  Berthe  Morizot. 

On  a  dit  précédemment  combien  avait  été  décisive  et  profonde 
l'influence  exercée  par  le  paysage  sur  la  peinture  moderne  et  quelles 
voies  nouvelles  il  avait  ouvertes  à  tous  les  autres  genres.  Tous  les 
modes  de  peindre,  toutes  les  manifestations  d'ordre  quelconque,  ont 
mis  à  profit  ses  tentatives,  ses  méthodes  et  ses  enseignements  et  l'on 
pourrait  presque  dire  que  le  paysage  a  aujourd'hui  tout  absorbé. 
C'est  par  lui,  —  comme  l'écrivait  Fromentin,  —  qu'un  déclassement 
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s'est  opéré  parmi  les  peintres.  Les  catégories,  les  castes  ont  disparu. 
L'histoire  aujourd'hui  confine  au  genre,  qui,  lui-même,  confine  au 
paysage.  Or,  c'est  par  lui  et  pour  lui  qu'on  s'est  mis  à  interroger  la 
nature  avec  une  rigueur  d'analyse  et  un  goût  de  sincérité  et  de  pré- 
cision qui  ont  conduit  l'Ecole  à  des  progrès  indiscutables  et  à  des 
acquisitions  positives.  Ces  acquisitions,  on  en  peut  constater  la  pour- 
suite et  parfois  la  complète  réalisation  dans  les  ouvrages  précédemment 
cités  comme  ayant  marqué  aux  expositions  des  vingt  dernières  années. 
Les  plus  récentes  productions  de  MM.  Roll,  Jules  Breton,  Demont, 
Dagnan-Bouveret,  Friant,  Cazin,  Lhermitte,  et  de  quelques  autres 
encore,  attesteraient  au  besoin  la  réalité  de  ces  recherches  et  des 
progrès  déjà  accomplis. 

I.a  peinture  du  paysage,  avec  animaux,  n'a  fait,  depuis  la  mort 
de  Troyon,  que  peu  de  progrès.  Son  élève,  Emile  Van  Marcke  de 
Lummen,  né  à  Sèvres,  en  1827,  mort  à  Hyères  le  24  décembre  1890, 
était  estimé  comme  un  des  meilleurs  animaliers  contemporains. 

Depuis  1 85y,  Van  Marcke  exposait  à  tous  les  Salons.  Son  œuvre 
est  considérable.  Sa  facture  était  large,  solide  et  sincère.  Parmi  les 
acquisitions  de  ses  peintures  faites  par  l'Etat  aux  expositions  annuelles, 
nous  nous  bornerons  à  citer  :  Un  paysage  avec  animaux,  actuellement 
au  Musée  d'Avignon;  la  Mare  aux  pies  (1861),  au  Musée  de  Caen;  la 
Foire  de  village  (1864),  au  Musée  de  Clermont-Ferrand;  un  Paysage 
avec  animaux,  au  Musée  de  Langres;  le  Retour  du  troupeau  (1867)  au 
Musée  deLyon;  la  Fontaine  de  Saint-Jean-du-Doigt  (Finistère)  (i865), 
au  Musée  de  Nancy.  Le  Luxembourg  ne  possède  pas  d'ouvrage  de 
l'artiste  et  cette  lacune  est  regrettable. 

Dominique-Félix  de  Vuillefroy,  né  à  Paris  en  184.1,  n'a  commencé 
à  exposer  qu'en  1867.  Élève  de  MM.  Hébert  et  Bonnat,  il  débuta  par 
un  paysage  maritime  :  la  Côte  de  Grâce  à  Honfleur,  qui  fut  remarqué. 
M.  de  Vuillefroy,  qui  était  alors  auditeur  au  Conseil  d'Etat,  donna  sa 
démission  pour  se  livrer  entièrement  à  la  peinture.  En  1868,  il  envoie 
au  Salon  une  Harde  de  cerfs  et  des  Chevreuils  sur  la  neige;  en  1869  : 
un  Attelage  de  bœufs  à  Saint-Jean-de-Lu{;  en  1870  :  le  Matin  dans  le 
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Bas-Bréau  {forêt  de  Fontainebleau);  en  1872  :  Novembre,  forêt  de 
Fontainebleau;  en  1874  :  Un  Herbage  et  Meules  dans  la  p'aine  de 
Chailly  ;  en  1875  :  la  Rue  d'Allemagne  à  la  Ville! te  et  un  Franc 
marché,  en  Picardie;  en  1877  :  Souvenir  du  Morvan.  A  la  suite  de 
diverses  excursions  en  Artois,  en  Auvergne,  en  Normandie,  l'artiste 
alla  étudier  la  Suisse  et  il  en  rapporta  son  Troupeau  de  vaches  dans 
l'Oberland,  qui  fut  acquis  par  l'Etat  et  qui  figure  aujourd'hui  au 
Musée  d'Amiens.  En  1880,  un  nouveau  succès  l'attendait.  Il  fut 
nommé  chevalier  de  la  Légion  d'honneur  et  son  tableau  :  Retour  du 
troupeau,  fut  acquis  par  l'Etat  et  placé  au  Luxembourg.  C'est  une  toile 
magistrale  que  cette  peinture,  d'aspect  tragique  avec  son  ciel  rayé 
d'une  pluie  furieuse,  ses  nuages  noirs  que  roule  la  tempête  et  son  bétail, 
trottant  dans  le  chemin  inondé,  pour  regagner  l'étable.  Très  heureuse 
d'arrangement,  l'exécution  en  est  large,  robuste  et  bien  en  rapport  par 
sa  puissance  avec  le  caractère  général  que  l'artiste  a  imprimé  à  ce  bel 
ouvrage.  Un  second  tableau  de  M.  de  Vuillefroy  est  venu,  en  1 883, 
prendre  également  place  au  Luxembourg.  Il  est  intitulé  :  Dans  les 
prés,  et  représente  un  troupeau  de  vaches,  paissant  au  milieu  d'un 
paysage  de  Picardie,  peint  avec  une  entière  sincérité. 

Au  Salon  de  1884,  il  exposa  deux  paysages,  picards  l'un  et  l'autre, 
—  avec  animaux;  le  premier,  représentant  deux  veaux,  l'un  blanc 
de  pelage,  l'autre  roux,  paissant  pacifiquement  dans  de  plantureuses 
herbes,  est  un  intéressant  et  curieux  essai  de  peinture  à  la  cire.  Ce 
procédé,  dont  la  matîté  donne  à  l'effet  général  un  aspect  calme, 
vigoureux  et  très  enveloppé,  a  été  depuis  lors  employé  par  l'artiste  et, 
de  nouveau,  avec  succès.  Le  second  tableau,  mais  peint  à  l'huile, 
figurant  au  même  Salon,  représentait,  dans  un  paysage  aux  vastes 
horizons,  un  petit  taureau  noir  et  une  vache  à  la  robe  dorée,  s'enlevant 
dans  la  pleine  lumière,  sur  les  fonds  doucement  lumineux  du 
paysage.  On  sent  ici  combien  le  consciencieux  artiste  s'est,  à  bon 
droit,  préoccupé  de  rendre  avec  sincérité  les  jeux  du  rayon,  caressant 
les  formes  et  les  choses,  noyant  les  contours  et  enveloppant  tout  son 
.spectacle  d'une  atmosphère  baignée  d'air  et  de  lumière. 
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Ces  mêmes  recherches  de  l'effet  lumineux,  de  l'atmosphère 
aérienne  pénétrée  par  le  rayon,  nous  les  retrouvons  chez  M.  Barillot, 
élève  de  Bonnat  et  né  à  Metz  en  1846.  Ses  débuts  eurent  lieu  en  1869. 
Ses  principaux  ouvrages  sont  :  le  Marais  d'Hautebut  (1879),  les 
Étangs  de  Varat{  (1880),  le  Troupeau  dans  un  étang  de  Dombes  (1881), 
et  les  Vaches  à  la  barrière  (1884).  L'artiste  connaît  les  animaux,  il  les 
dessine  et  les  peint  à  merveille.  Son  exécution  est  franche  et  facile  ; 
sa  couleur  claire,  fine;  sa  touche  très  personnelle. 
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Marais     d'Hautebut     (Somme),     par     M.     Barillot. 
{Dessin  de  l'artiste  | 


Un  nouveau  venu,  M.  Julien  Dupré,  s'est  produit  depuis  quelques 
années,  qui,  déjà,  peut  être  réputé  comme  un  des  peintres  les  plus 
remarquables  dans  la  peinture  du  paysage  avec  animaux.  Depuis  ses 
Faucheurs  (188 1),  légués  récemment  au  Luxembourg,  jusqu'à  sa 
Vache  blanche,  qui  a  été  achetée  par  l'État  au  Salon  de  1890,  M.  Julien 
Dupré  a  marqué  chacune  de  ses  productions  par  une  observation 
attentive  de  ses  modèles  et  par  une  exécution  de  plus  en  plus  lumi- 
neuse et  large.  Sa  louche  grasse  et  généreuse  rend  bien  le  pelage  des 
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animaux,  et  nul  n'a  mieux  réussi  qu'il  ne  l'a  fait  dans  la  Vache 
'échappée  (i885),  du  Musée  du  Luxembourg,  à  mettre  son  sujet  bien 
en  accord  avec  les  circonstances  de  milieu  et  d'éclairement  juste. 

Charles  Jacque,  le  maître  aquafortiste,  est  aussi  un  maître  peintre 
de  tous  les  hôtes  rustiques  de  la  ferme.  Il  est  né  à  Paris  en  i S 14.  L'un 
de  ses  premiers  tableaux,  daté  de  1849,  et  qui  fait  partie  du  Musée  de 
Chalon-sur-Saône,  représente  un  Abreuvoir.  Le  Troupeau  de  mou- 
tons dans  un  paysage,  du  Musée  du  Luxembourg,  a  figuré  au  Salon 
de  1861.  Parmi  ses  ouvrages  les  plus  connus,  nous  citerons  :  un 
Groupe  de  moutons  sous  bois,  un  Poulailler,  un  Clos  à  Barbi\on,  le 
Labourage  dans  la  Brie  (1864),  une  Lisière  de  bois  avec  animaux 
(1870),  une  Bergerie  et  des  Bœufs  à  l'abreuvoir,  du  Musée  d'Angers. 
Charles  Jacque  compte  de  nombreux  émules,  principalement  dans  la 
peinture  des  moutons,  notamment  MM.  Vayson,  Chaigneau,  Brissot 
de  Warville. 

Les  chevaux  de  race,  dont  Lewis  Brown,  mort  récemment,  était 
le  peintre  attitré,  ont  encore  en  M.  Maxime  Claude  un  portraitiste 
impeccable,  tandis  que  les  chevaux  de  trait  posent  plus  volontiers 
devant  M.  Veyrassat.  Les  meutes,  les  chiens  d'arrêt,  les  chiens  de 
luxe  ont  retrouvé  leur  Jadin  dans  M.  de  Penne,  et  les  chats,  sous 
l'habile  et  spirituel  pinceau  de  M.  Eugène  Lambert,  leur  peintre  en 
titre  d'office,  ont  été  l'amusant  motif  d'une  nombreuse  et  charmante 
suite  d'adorables  petits  tableaux,  dont  le  Musée  du  Luxembourg 
possède  un  remarquable  spécimen  dans  une  Famille  de  chats. 

Bien  que  Mi,eRosa  Bonheur  ne  prenne  plus  part,  depuis  longtemps, 
aux  expositions  annuelles,  nous  n'en  devons  pas  moins  ici  rappeler 
ses  triomphes  passés.'  Issue  d'une  famille  d'artistes,  car  son  père, 
Raymond  Bonheur,  était  un  peintre  de  talent,  M"e  Rosa  Bonheur, 
dont  les  frères,  Auguste  et  Isidore,  ont  manié  le  pinceau,  l'ébau- 
choir  et  laissé  des  œuvres  de  mérite,  est  née  à  Bordeaux,  la  patrie 
de  Brascassat,  en  1822.  Son  père  fut  son  premier  maître.  Venue 
à  Paris  très  jeune,  elle  passa  plusieurs  années  à  étudier  les  maîtres 
anciens  et,  sous  la  direction  de  son  père,  à  peindre  des  animaux,  des 
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coins  de  nature.  Elle  débuta  enfin  au  Salon  de  1841,  avec  deux  toiles 
qui  furent  remarquées.  L'année  suivante,  elle  en  produisait  trois 
nouvelles.  En  1845,  elle  exposait  douze  ouvrages  où  son  talent  robuste 
se  montrait  dans  toute  sa  variété  et  sa  puissance.  Déjà,  le  nom  de 
Rosa  Bonheur  s'entourait  d'une  auréole  de  célébrité.  Alors  commen- 
cèrent d'apparaître  les  œuvres  qui  l'ont  définitivement  sacrée  un  grand 
peintre.  En  1846,  elle  produit  ses  Bœufs  du  Cantal  et,  en  1840,  le 
Labourage  nivernais  qu'on  voit  au  Musée  du  Luxembourg;  puis, 
quelques  années  après,  elle  expose  :  le  Marché  aux  chevaux  et  la 
Fenaison  en  Auvergne.  Pour  établir  cette  superbe  composition,  le 
Marché  aux  chevaux,  qui  forme  peut-être  le  point  culminant  de  son 
œuvre,  et  où  chaque  animal  est  étudié  avec  une  sincérité  admirable 
et  rendu  dans  sa  physionomie  propre,  la  jeune  artiste,  vêtue  d'un 
costume  à  demi  masculin,  dut,  pendant  dix-huit  mois,  fréquenter  le 
marché  aux  chevaux,  se  mêler  a  la  foule  bruyante  et  grossière  des 
maquignons  et  de  leurs  valets,  saisissant  un  geste,  une  attitude,  ou 
esquissant  quelque  cheval  dont  il  lui  fallait  rapidement  noter  l'allure 
ou  les  belles  formes.  Ses  envois  au  Salon  de  1848  lui  avaient  valu 
une  première  médaille,  récompense  qui  fut  renouvelée  en  1 855.  En 
i8J5,  par  une  exception  bien  rare,  elle  obtint  la  croix  de  la  Légion 
d'honneur.  Lors  de  l'Exposition  Universelle  de  1867,  elle  n'eut  qu'une 
médaille  de  deuxième  classe.  Froissée  probablement  de  cette  décision 
du  jury,  Rosa  Bonheur  n'a  plus  exposé  depuis  cette  époque.  Sa  répu- 
tation n'en  est  pas  moins  aujourd'hui  universelle  et  ses  ouvrages, 
exportés  presque  tous  en  Angleterre  et  en  Amérique,  y  jouissent  d'une 
faveur  extrême.  Retirée  depuis  quelques  années  au  village  de  By,  entre 
Thomery  et  Fontainebleau,  Rosa  Bonheur  y  vit  dans  l'étude  et  le 
travail,  peignant  ses  grands  amis,  les  animaux,  les  bêtes  de  toute 
espèce,  dont  elle  a  fait  ses  hôtes  familiers  et  ses  modèles. 

De    l'habileté,    de  la   conscience  et  du   talent  que  nous   voyons 

employer  à  la  peinture  des  grands  animaux  par  des  artistes  de  la 

valeur  de  MM.  Roll,  Morot,  Duez,  il  est  à  conclure  que  la  pratique  de 

cette  représentation,  qui  doit  être  familière  au  peintre  d'histoire,  n'est 
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pas,  dans  l'École  contemporaine,  exposée  à  déchoir.  Il  en  sera,  espé- 
rons-nous, de  même  pour  le  paysage  maritime,  pour  les  grands  spec- 
tacles de  la  mer,  quelque  peu  délaissés  par  nos  peintres  les  plus 
aptes  à  les  bien  exprimer.  Ce  n'est  pas  à  dire  que  ce  genre  soit 
abandonné,  puisqu'il  compte  encore  d'habiles  adeptes  tels  que 
M.  Auguste  Flameng,  Mme  Élodie  La  Villette,  MM.  Eugène  Boudin, 
Pierre  Billet,  Maurice  Courant,  Iwil,  et  tous  ces  amoureux  de  la 
Méditerranée,  MM.  Montenard,  Dauphin,  Olive,  Rosset-Granger, 
dont  nous  avons  ailleurs  dit  les  mérites.  Mais,  il  nous  faut  cependant 
bien  avouer  que  notre  jeune  Ecole  n'a  rien  produit  qui  puisse  être 
comparé  avec  ce  que  des  artistes  étrangers,  comme  MM.  Dannat, 
Mesdag  et  Henry  Moore  nous  ont  montré  depuis  quelques  années  à 
nos  Salons,  ou  encore  à  la  dernière  Exposition  Universelle.  Aussi,  le 
Luxembourg  ne  possède-t-il  que  quelques  rares  ouvrages  de  ce  genre. 
Citons,  de  M.  P.  Billet  :  Y  Heure  de  la  marée  (Cote  de  Normandie) 
(1872);  de  M.  Eugène  Boudin  :  une  Corvette  russe  dans  le  bassin  de 
TEure  (Le  Havre)  (1888)  ;  de  M.  Defaux  :  le  Port  de  Pont-Aven  (1880)  ; 
de  M.  Auguste  Flameng  :  le  Bateau  de  pêche,  à  Dieppe  (1881);  d'Eu- 
gène Isabey  (1804- 1886)  trois  tableaux  à  sujets  maritimes  :  Y  Embar- 
quement de  Ruyter  et  de  William  de  Witt  (i85o),  le  Pontet  un  Port  de 
mer;  de  Charles  Lapostolet,  mort  récemment,  la  Vue  du  port  de  Dun- 
kerque  (1887);  de  M"'c  E.  La  Villette  :  la  Grève  de  Lohic  et  File  des 
souris,  près  de  Lorient,  la  mer  étale  (1876),  et,  enfin,  de  Ziem,  le  por- 
traitiste attitré  de  Venise  et  de  Constantinople,  deux  Vues  de  Venise, 
dont  l'une  peut  être  regardée  comme  un  des  ouvrages  les  plus  impor- 
tants et  les  plus  chaudement  colorés  qu'ait  peints  le  maître. 

L'Algérie,  l'Egypte,  l'Asie  Mineure,  la  Turquie  d'Europe  et  jus- 
qu'à l'extrême-Orient,  ont  continué  depuis  Decamps,  Marilhat  et 
Fromentin  d'être  étudiés  par  nos  artistes  contemporains,  qui,  disons- 
le  à  leur  louange,  apportent  à  la  peinture  des  coutumes,  des  mœurs  et 
du  paysage  des  pays  du  soleil,  autant,  sinon  même  plus,  de  sincérité 
que  leurs  illustres  devanciers.  Bénéficiant,  avec  les  autres  branches 
de  l'art,  des  progrès  accomplis  par  la  jeune  Ecole,  le  paysage  exotique 
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et  ethnographique  se  présente  à  chacune  de  nos  Expositions  avec  un 
caractère  peut-être  mieux  observé  dans  son  milieu  habituel  comme 
aussi  dans  la  vérité  de  sa  lumière,  que  nous  ne  le  rencontrions  dans  les 
ouvrages  antérieurs.  Car,  il  faut  bien  le  dire,  Decamps  et  Fromentin, 
entre  autres,  ont  apporté  à  la  représentation  des  motifs  d'Orient  ou 
d'Algérie  quelque  parti  pris,  quelque  chose  de  systématique,  de  pré- 
conçu, qui  n'est  pas,  il  s'en  faut,  la  vérité  absolument  et  scrupuleuse- 
ment objective,  et  beaucoup  de  rêve  s'est  mêlé  à  leur  réalisme.  Que  si 
cette  assertion  peut,  au  jugement  de  quelques  amateurs,  paraître  para- 
doxale et  entachée  d'hérésie,  nous  ne  pouvons  que  les  engager,  pour 
les  convaincre,  à  comparer  avec  les  scènes  arabes  de  Fromentin  les 
paysages  et  les  intérieurs  algériens  de  Guillaumet. 

Guillaumet  (Gustave-Achille),  mort  en  1887,  était  né  à  Paris 
en  1840.  Élève  de  Picot  et  d'Abel  de  Pujol,  il  eut  d'abord  des  velléités 
académiques;  il  concourut  pour  le  prix  de  paysage  historique  que, 
d'ailleurs  et  fort  heureusement  pour  son  bonheur  et  le  nôtre,  il 
n'obtint  pas.  On  voyait  encore  apparaître  quelque  chose  de  ces  loin- 
taines ambitions  lors  de  ses  premiers  débuts,  au  Salon  de  1861,  où  il 
envoyait  un  Enterrement  d'Atala,  une  Destruction  de  Sodome  et  un 
sujet  dans  la  plus  pure  donnée  romantique  :  Macbeth  et  les  Sorcières. 
Mais  ces  morceaux  tragiques  n'eurent  guère  de  succès  et  d'ailleurs 
Guillaumet,  bien  conseillé,  comprit  lui-même  que  là  n'était  point  sa 
voie.  Il  fit  alors  un  premier  voyage  en  Algérie. 

Les  tableaux  que  le  jeune  artiste  rapporta  de  cette  première 
excursion  n'accusèrent  pas  d'abord  chez  lui  une  transformation 
complète.  Quand,  en  i863,  il  exposa  la  Prière  du  soir  dans  le  Sahara 
et  Souvenir  des  environs  de  Biskra,  on  put  constater  quels  nouveaux 
elforts  il  avait  encore  à  faire  pour  pénétrer  l'âme  des  êtres  et  le  sens 
des  choses  de  la  nature  africaine  et  pour  entrer  en  plus  étroite  commu- 
nion avec  clic.  Comprises  dans  des  acceptions  purement  pittoresques, 
ces  premières  traductions,  d'une  facture  d'ailleurs  assez  mince  et  non 
sans  quelque  sécheresse,  montraient  bien  que  Guillaumet  n'avait 
guère  vu  l'Algérie  qu'assez  superficiellement.   De  nouveaux  et  nom- 
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breux  séjours  devaient  lui  permettre  d'atteindre  le  but  qu'il  ne  cessera 
plus  de  poursuivre  :  comprendre  la  terre  africaine  et  en  rendre  le 
paysage  et  ceux  qui  y  vivent  dans  leur  vérité  locale,  dans  leur  carac- 
tère profondément  simple  mais  plein  de  grandeur. 

Dès  i865.  on  put  voir  que  l'artiste  avait  déjà  réalisé  certains 
progrès  et  que  son  pinceau  devenait  de  plus  en  plus  libre.  Il  exposait  : 
un  Marché  arabe  dans  la  plaine  de  Tocria,  qui  est  aujourd'hui  au 
Musée  de  Lille. 

«  On  y  sent  encore,  écrit  M.  Paul  Mantz,  une  jeunesse  persistante, 
une  vive  préoccupation  de  l'accident  local,  le  goût  pour  les  bagatelles 
pittoresques  et  une  difficulté  réelle  à  saisir  et  à  marquer  le  caractère 
profond  des  choses.  » 

Pour  ces  premières  œuvres,  encore  bien  peu  personnelles,  le  succès 
ne  vint  pas  tout  d'abord.  Les  circonstances  n'étaient  pas  non  plus 
pour  seconder  Guillaumet.  Un  maître  l'avait  devancé  sur  le  terrain 
choisi,  Eugène  Fromentin,  qui  s'était  déjà  emparé  de  la  faveur 
publique;  la  situation  en  face  d'un  tel  rival  était  donc  difficile. 
Guillaumet  ne  se  découragea  pas.  Il  persista,  cherchant  à  traduire  son 
sentiment  intime,  ses  propres  impressions  au  contact  de  la  nature 
algérienne  dans  un  langage  qui  ne  fût  pas  celui  de  Fromentin.  A  ce 
moment,  celui-ci  avait  adopté  sa  manière  délicate,  fine,  nacrée,  mais 
souvent  un  peu  mince  et  parfois  sans  un  suffisant  relief.  Guillaumet 
chercha  un  procédé  plus  large,  plus  robuste  et  ce  fut  aux  ouvrages 
d'Eugène  Delacroix  qu'il  alla  demander  conseil  pour  obtenir  sa  nou- 
velle exécution.  C'est  à  ces  tendances  à  s'inspirer  de  Delacroix 
qu'appartiennent  incontestablement  les  nouvelles  productions  de 
l'artiste  pendant  une  période  d'une  dizaine  d'années. 

Sa  Source  du  Figuier,  du  Salon  de  1867,  aujourd'hui  au  Musée  de 
Pau,  sa  Famine  algérienne,  dont  la  famille  de  l'artiste  a  fait  don  au 
Musée  d'Alger,  se  souviennent  trop  de  cette  fréquentation  avec  les 
ouvrages  du  grand  coloriste.  «  MM.  Dehodencq  et  Guillaumet,  — 
écrivait  M.  G.  Lafenestre,  à  l'occasion  du  Salon  de  1869,  où  figurait 
la  Famine,   —   procèdent    de    Delacroix;   ils   ne    s'en  cachent   pas. 
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L'Ennemi,     dessin     de    M.    E.     Lambert     d'après     son    tableau. 
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M.  Guillaumet,  surtout,  dans  sa  Famine  algérienne,  étale  un  luxe 
d'imitation  qu'on  peut  appeler  un  flagrant  délit.  Gamme  des  couleurs, 
mouvement  des  figures,  expression  des  têtes,  tout  vient  du  maître; 
on  pourrait  presque  étiqueter  les  morceaux,  indiquer  la  provenance.  » 

Et,  dans  l'étude  sur  Guillaumet,  parue  dans  la  Gabelle  des  Beaux- 
Arts,  M.  Ary  Renan  apporte  le  même  témoignage  :  «  La  Famine  n'est 
pas  purement  originale.  Il  y  a  là  dedans  une  certaine  préoccupation 
du  tableau  d'histoire...  On  sent  l'influence  occulte  des  gestes  héroïques 
et  des  étalages  de  misères  qui  sont  à  leur  place  dans  le  Massacre  de 
Scio.  »  Peut-être  entre-t-il  quelque  exagération  dans  ces  critiques  ;  mais 
ce  qui  n'est  pas  contestable,  c'est  que  Guillaumet  a  beaucoup  étudié 
Delacroix  et  qu'il  a  conservé  longtemps  le  souvenir  et  l'empreinte  de 
son  admiration  pour  l'auteur  des  Cnnvulsionnaires de  Tanger  et  de  la 
Noce  juive.  Il  n'y  a  donc  pas  lieu  de  s'étonner  d'en  retrouver  la  trace 
dans  son  tableau  :  la  Halte  de  Chameliers,  qui  date  de  1875,  c'est- 
à-dire  de  sa  période  de  transition.  Un  peu  plus  tard,  en  1879,  Guillau- 
met expose  Laghouat,  Sahara  algérien,  qui  fut  acquis  par  l'Etat  et 
placé  au  Musée  du  Luxembourg.  Cette  belle  œuvre  prouve  avec  quelle 
volonté  patiente  et  réfléchie  il  avait  su,  depuis  1875,  s'acheminer  vers 
une  formule  personnelle. 

Le  motif  qu'a  choisi  Guillaumet  est  précisément  jette  partie  de 
Laghouat  que  Fromentin  a  si  vivement  décrite,  ou,  plutôt,  dessinée 
dans  son  livre  :  Un  été  dans  le  Sahara.  «  C'est  un  composé  de  ruelles, 
de  corridors,  d'impasses,  de  fondouks  entourés  d'arcades.  Au  milieu  de 
ce  réseau  de  passages  étranglés,  où  l'on  a  eu  soin  de  multiplier  les 
angles  et  de  briser  les  lignes  afin  de  laisser  encore  moins  de  chances  au 
soleil,  il  n'y  a  pour  vraies  voies  de  circulation  que  deux  rues  directes  : 
Tune  au  nord,  l'autre  au  sud...  Non  seulement  cette  rue  (la  Rue  mar- 
chande) est  barrée,  mais  elle  est  bouchée  et  Ton  a  devant  soi  une  sorte 
d'obstacle  confus,  hérissé  de  jambes,  surmonté  de  têtes,  d'où  sortent 
des  cris,  des  beuglements,  des  plaintes  et  qu'il  n'est  plus  possible 
d'affronter.  » 

Et  plus  loin  :  «  Toutes  les  maisons  sont  en  boue.  Cette  boue  prise 
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dans  les  jardins,  délayée,  puis  coupée  par  tranches  et  séchée  au  soleil, 
superposée  par  assises,  à  peu  près  comme  de  la  brique,  et  mastiquée 
avec  la  boue  liquide,  en  guise  de  mortier.  Parmi  toutes  ces  construc- 
tions couleur  de  terre,  il  n'y  a  que  le  Dar  Sfah  qui  soit  blanc  et  l'ancien 
bain  de  Ben-Salem  qui  soit  peint.  Le  reste  est  gris,  d'un  gris  qui,  le 
matin,  devient  rose,  à  midi  violet,  et  le  soir,  orangé...  L'extrémité 
de  la  rue,  vers  le  couchant,  ondoie  dans  des  flammes  blanches;  on 
sent  vibrer  dans  l'air  de  faibles  bruits  qu'on  prendrait  pour  la  respi- 
ration de  la  terre  haletante.  Peu  à  peu,  cependant,  on  voit  sortir 
des  porches  entre-bàillés  de  grandes  figures  pâles,  mornes,  vêtues 
de  blanc,  avec  l'air  plutôt  exténué  que  pensif;  elles  arrivent,  les 
yeux  clignotants,  la  tète  basse  et  se  faisant  de  l'ombre  de  leur  voile  un 
abri  pour  tout  le  corps  sous  ce  soleil  perpendiculaire.  L'une  après 
l'autre  elles  se  rangent  au  mur,  assises  ou  couchées  quand  elles  en 
trouvent  la  place.  Ce  sont  les  maris,  les  frères,  les  jeunes  gens,  qui 
viennent  achever  leur  journée.  Ils  l'ont  commencée  du  côté  gauche  du 
pavé,  ils  la  continuent  du  côté  droit;  c'est  la  seule  différence  qu'il  y 
ait  dans  leurs  habitudes  entre  le  matin  et  le  soir.  »  De  cette  vivante  et 
fidèle  description  de  Fromentin,  Guillaumet  a  fait  dans  Laghouat  une 
admirable  réalité.  Obtenu  sans  aucune  outrance,  le  portrait  de  cette 
rue.  avec  ses  maisons  de  fange  calcinée,  son  minaret  et  ses  dormeurs 
enveloppés  dans  leurs  bournous  blanchâtres,  debouts  ou  couchés,  est 
saisissant  de  vérité.  Cette  toile  que  baigne  une  atmosphère  de  flamme 
assourdie,  ne  flamboie  pas;  lentement  elle  cuit  dans  son  ambiant  saturé 
des  rayonnements  d'une  chaleur  écrasante,  impitoyable. 

En  empruntant  à  l'auteur  à' Un  été  dans  le  Sahara,  le  motif  qu'il  a 
si  heureusement  traduit,  Guillaumet  ne  lui  a  rien  pris  de  ses  méthodes 
d'exécution.  Loin  de  là;  sa  coloration  est  plus  grasse,  sa  touche  plus 
nourrie,  et  la  perception  du  milieu  rendu  par  le  peintre  ne  le  cède  en 
rien,  pour  la  justesse  et  la  vivacité  de  l'expression,  à  la  description  de 
Fromentin.  De  l'avis  de  Paul  Mantz,  Laghouat  demeurera  le  chef- 
d'œuvre  de  Guillaumet. 

Ce  n'est  point  à  dire  que  sa  veine  fut  dès  lors  épuisée  ;  l'artiste,  au 
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contraire,  continua  de  produire,  mais  dans  des  notes  différentes, 
d'autres  ouvrages  qui  prouvent  et  sa  force  et  la  variété  de  son  talent. 
C'a  été  successivement  le  Palanquin,  exposé  en  1880;  Y  Habitation 
saharienne  1  [882);  les  Chiens  arabes  dévorant  un  cheval  mort  (i883); 
la  Séghuia  (i885),  achetée  par  l'État  pour  le  Musée  du  Luxembourg, 
qui  nous  montre  une  Algérie  printanière,  alors  que  des  brumes 
flottent  légères  et  transparentes  dans  l'air,  le  matin. 

Toutes  les  qualités  de  franchise  et  de  décision  dont  l'artiste  s'est 
emparé  se  retrouvent  dans  les  tableaux  de  sa  dernière  période  où  il  a 
peint  avec  prédilection  des  campements  de  nomades,  la  vie  de  l'oasis 
et  les  occupations  auxquelles  se  livrent  les  femmes  sous  la  tente  ou 
encore  dans  ces  maisons  de  boue  séchée  où  la  lumière,  qui  n'est  qu  un 
reflet  du  dehors,  fait  de  ces  intérieurs  un  perpétuel  clair-obscur.  Là, 
dans  cette  pénombre,  vit  et  travaille  la  femme  arabe,  entourée 
d'instruments  et  d'ustensiles  qui  se  conservent  d'âge  en  âge,  depuis 
des  temps  lointains. 

Ses  occupations,  ses  gestes,  ses  attitudes,  qui  sont  d'ailleurs  fort 
simples,  ont  inspiré  à  Guillaumet  de  nombreux  tableaux;  il  a  repro- 
duit avec  sincérité  l'aspect  tantôt  familier,  tantôt  héroïque  de  ces 
femmes  en  qui  la  grâce  naturelle  de  la  forme  se  complique  de  barbarie. 
C'est  ainsi  qu'il  a  peint,  en  des  silhouettes  heureuses,  s'enlevant  sur 
l'ombre  épaisse  des  intérieurs  de  gourbi,  des  Fileuses,  des  Cardeuses 
de  laine,  des  Tisseuses  de  tapis  ou  de  hayks,  et  ces  Lavandières  de 
Bou-Saada  dont  il  a  écrit  lui-même  «  qu'elles  passent  avec  une  rapidité 
étrange  d'une  attitude  de  reine  à  une  posture  de  singe  ». 

Guillaumet..  pour  ne  pas  uniformiser  sa  facture  à  reproduire  sans 
cesse  la  même  nature  et  les  mêmes  spectacles,  a  tenté  avec  bonheur 
de  peindre  nos  paysages  normands.  A  l'Exposition  nationale  de  i883, 
il  avait  envoyé,  en  même  temps  que  ses  tableaux  algériens  habituels, 
la  vue  d'un  Champ  labouré,  près  de  Gisors  1  Eure),  qui  était  une  œuvre 
absolument  remarquable  et  d'une  exécution  saine  et  large. 

Si  Guillaumet,  dont  on  a  pu  revoir  l'œuvre  lors  de  l'exposition  qui 
en  fut  faite  à  l'École  des  Heaux-Artscn  1 888,  a  beaucoup  aimé  à  peindre 

CH.   —  T.    III.  '■'} 


i46  ILS    CHEFS-D'ŒUVRE     DE     L'ART 

les  scènes  de  mœurs  arabes,  s'il  a  observé  et  rendu  avec  sincérité  la 
physionomie  des  Kabyles  agriculteurs  et  des  Sahariens,  hommes  de 
grandes  tentes  et  pasteurs,  il  a  surtout  compris  et  traduit  la  fine  et 
vraie  lumière  algérienne.  C'est  dans  la  justesse  et  la  qualité  de  son 
interprétation  que  réside  le  charme  de  l'artiste  et,  nous  n'hésitons  pas 
à  le  dire,  le  meilleur  de  son  talent.  Ainsi  que  l'a  fort  bien  dit  M.  Ary 
Renan,  «  la  lumière  de  Guillaumet  est  une  lumière  modérée,  intime, 
qui  éclaire  doucement  les  surfaces,  qui  fait  le  tour  des  objets,  se 
disperse,  serpente  et  pénètre  jusque  dans  les  recoins  qu'on  dirait 
obscurs,  frôlant  et  adoucissant  les  contours  et  les  angles,  pareille  à 
une  impalpable  fumée,  à  une  vibration  de  molécules  animées  d'un 
mouvement  de  tourbillon  perpétuel  ». 

En  même  temps  que  Guillaumet  s'était  emparé  de  l'Algérie,  comme, 
avant  lui,  l'avait  fait  Fromentin,  de  nouveaux  et  jeunes  artistes  s'élan- 
çaient sur  les  traces  de  ces  deux  brillants  maîtres.  Nous  ne  pouvons 
tous  les  suivre;  mais  nous  en  citerons  du  moins  quelqLies-unsdont  les 
tentatives,  pour  conquérir  la  terre  africaine,  ont  marqué  à  nos  Salons 
annuels.  En  i883,  M.  Gabriel  Ferrier,  un  prix  de  Rome  et  un  peintre 
d'histoire,  se  laissait  tenter  parle  pittoresque  des  types  et  des  costumes 
arabes  et  il  exposait  successivement  les  Enfants  de  Biskra,  la  Mère, 
une  Ecole  arabe  et  les  Fumeurs  de  Kif.  En  i885,  M.  Dinet  nous 
montrait  cette  exquise  petite  toile  intitulée  :  Les  Terrasses  de  Laghouat, 
qu'on  peut  voir  aujourd'hui  au  Luxembourg.  En  1890,  à  l'exposition 
de  la  Société  nationale,  M.  Dagnan-Bouveret  nous  faisait  partager  le 
sentiment  ému  qu'il  axait  lui-même  éprouvé  àesquisserde  son  pinceau 
le  plus  délicat  le  curieux  Cimetière  de  Sidi  Kébir  à  Blidah;  tandis 
que  .M.  Dinet  nous  revenait  d'une  nouvelle  excursion  dans  le  sud 
algérien  avec  le  Charmeur  de  vipères  et  la  Conquête  d'un  sou,  deux 
toiles  d'une  lumière  éblouissante.  Un  des  jeunes  peintres,  et  des  mieux 
doués,  M.  J.-A.  Muenier,  explorait  Alger  et  ses  environs  et,  au  Salon 
de  1SS9,  il  exposait  deux  tableaux  d'un  coloris  très  fin  et  très  observé  : 
Femmes  d'Alger  sur  /es  terrasses  et  Crépuscule  sur  Alger.  Tous  ces 
nouveaux  venus  se  distinguent  de  leurs  prédécesseurs  par  une  obser- 
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vation  plus  délicate  et  plus  scrupuleuse  du  ton  local  et  des  phénomènes 
de  la  lumière.  L'enveloppe  est  chez  eux  plus  subtile  et  on  ne  saurait 
trouver  dans  leurs  ouvrages  la  moindre  trace  d'un  parti  pris.  Par  là, 


; 


i 


: 


: 


9 


Croquis     di      M      Gérome     pour     l'  «  Éminence    Gri 


ils  font  effort  pour  être  sincères  et  simplement  vrais,  et  c  est  aussi  par 

là  qu'ils  sont  originaux. 

M.  Bretegnier, qui  est  lui  aussi  un  jeune,  obéit  aux  mêmes  préoc- 
cupations.   C'est    le    même  honnête  souci    d'absolue    sincérité  qui  a 
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guide  son  pinceau  dans  Une  partie  à  Sidi-Zar\our  (Biskra), du  Salon 
■de  iSSS,  dans  V Arrivée  dune  chaîne  à  la  Casbah  de  Tanger  (1889), 
ainsi  que  dans  ses  quatre  excellentes  peintures,  exposées  au  Champ-de- 
Mars  en  1830,  et  qui  sont  intitulées  :  Mendiants  nègres,  Porte  de  la 
Casbah  (Tanger),  Un  coin  du  marché  de  Tanger  et  Musicien  nègre. 
Nous  ne  pouvons  que  mentionner  quelques  autres  artistes,  d'un  talent 
reconnu,  mais  qui  n'ont  pas  apporté  dans  l'expression  de  leurs  sujets 
algériens  ou  marocains,  l'appoint  et  la  nouveauté  d'une  note  person- 
nelle; tel  est  le  cas  de  MM.  G.  Clairin,  Lazerges,  Huguet,  qui  nous 
a  parfois  rappelé  Fromentin,  et  Washington.  M.  Brouillet,  qui  avait 
paru  s'intéresser  à  l'Algérie  avec  l'Exorcisme  (1884)  et  sa  Noce  juive 
à  Constantine  (iS85),  a  changé  sa  manière  et  délaissé,  au  moins 
momentanément,  la  peinture  ethnographique. 

M.  Benjamin  Constant  a  choisi  le  Maroc  pour  son  champ  d'études. 
Bien  qu'il  ait  débuté  au  Salon  de  1869  par  un  sujet  romantique  : 
Hamlet  et  le  Roi,  ses  tendances  naturalistes  et  son  inclination  mar- 
quée pour  la  couleur  l'entraînèrent  tout  de  suite  vers  l'orientalisme. 
En  1873,  il  exposait  les  Femmes  du  Rif,  qui  fut  le  premier  en  date  de 
ses  sujets  marocains;  en  1876,  il  peignait  le  Mahomet  II,  qui  lait 
aujourd'hui  partie  du  Musée  de  Toulouse;  puis  vinrent  les  Derniers 
rebelles  (  1 880),  actuellement  au  Luxembourg,  les  Chéri  fas  (  1 884),  Judith 
et  la  Justice  du  chéri/  (1886),  le  Jour  des  funérailles,  Maroc  (1889), 
et  divers  autres  sujets  empruntés  à  l'invasion  arabe  en  Espagne, 
comme  le  Passe-temps  d'un  kalife  à  Séville,  xiv1'  siècle,  et  le  Len- 
demain d'une  victoire  à  l'Alhambra,  Espagne  mauresque,  xivc  siècle. 
M.  Benjamin  Constant  est  aussi  l'auteur  de  portraits  remarquables  et 
d'importantes  peintures  décoratives  pour  la  Sorbonne. 

Deux  excellents  maîtres,  deux  rins  coloristes,  se  sont  depuis  long- 
temps emparés  de  l'Egypte;  tous  les  deux  sont  représentés  au  Musée 
du  Luxembourg  :  l'un,  M.  Berchère,  par  un  Crépuscule,  étude  très 
juste  rapportée  par  l'auteur  de  la  Nitbie  ;  l'autre,  M.  Mouchot,  par  le 
Chadouf,  système  d'irrigation  en  usage  dans  la  Haute-Egypte. 

D'autres  artistes,  d'un  réel  talent  dans  la  reproduction  des  types 
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et  des  paysages  exotiques,  comme  MM.  Ary  Renan,  LVompard,  Pinel, 
Regamey,  Dumoulin,  nous  ont  montré,  lors  de  récentes  expositions, 
d'intéressants  et  pittoresques  spectacles,  empruntés  à  l'Asie  Mineure. 
à  la  Tunisie,  à  la  Chine  et  même  au  Japon. 

M.  Gérôme  a  été  jadis  un  de  nos  peintres  les  plus  nomades.  Aucun 
des  pays  que  baigne  la  Méditerranée  ne  lui  est  inconnu.  Il  a  tout  peint, 
l'Espagne^  l'Italie,  le  Maroc,  l'Algérie,  l'Egypte,  tout  l'Orient  enfin. 

Ses  débuts,  qui  eurent  lieu  en  1847  par  ce  Combat  de  coqs  qui  est 
au  Luxembourg,  avaient  fait  pressentir  un  tout  autre  peintre  qu'il  ne 
lui  a  été  donné  de  l'être.  Depuis  ce  moment,  M.  Gérùme  a  dépensé 
chaque  année,  dans  une  production  incessante  et  considérable,  une 
dose  incroyable  d'esprit  et  même  de  talent,  dans  le  but  de  rompre 
plus  complètement  avec  l'art  élevé  qu'il  semblait  d'abord  avoir  si 
bien  compris.  Il  est  vrai  que  sa  popularité  n'en  a  pas  souffert.  Ce  qui 
choque  le  goût  des  artistes  dans  sa  peinture,  la  froideur  de  son  coloris, 
l'arrangement  de  ses  compositions,  le  souci  excessif  qu'il  apporte  à 
traiter  les  moindres  détails,  l'absence  de  l'effet,  la  maigreur  de  sa  fac- 
ture, plaît,  au  contraire,  à  la  foule.  Comme  l'avait  fait  son  maître,  Paul 
Delaroche,  M.  Gérôme  a  largement  exploité  ce  penchant,  qu'on  ren- 
contre si  fréquemment  dans  nos  publics  des  Salons  annuels,  pour 
l'anecdote  historique  et  les  scènes  rétrospectives,  surtout  pour 
ces  représentations  ironiques,  narquoises,  où  l'esprit  du  sujet  est 
tout  et  l'art  rien,  ou  peu  de  chose. 

Avec  Gustave  Boulanger,  Hamon,  M.  Gérôme  a  fait  longtemps 
partie  de  cette  petite  école  néo-grecque  qui,  sous  le  second  Empire, 
nous  a  inondés  de  tant  de  productions  pseudo-antiques  devant 
lesquelles  se  pâmait  la  foule.  On  se  rappelle  :  le  Roi  Candaule, 
Phryné  devant  l'Aréopage,  Socrate  allant  chercher  Alcibiade  che\ 
Aspasie,  etc.,  etc.  Puis  c'étaient  des  Combats  de  gladiateurs,  Cléopâtre 
et  César,  Deux  augures,  pouffant  de  rire  ;  puis  encore  :  Louis  XIV  et 
Molière.  YEminence  grise  et,  dans  la  peinture  religieuse,  Jérusalem, 
avec  les  ombres  portées  des  croix  du  Calvaire,  un  rébus!  Sera-ce 
vraiment     dans    ces   compositions   pseudo-classiques,  pseudo-histo- 


Le    Marché    d'Anvers,    dessin    de    M.    Pille,    d'après    son     pableau. 
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riques  et  pseudo-religieuses  que  l'avenir  ira  chercher  la  raison  de 
l'espèce  de  célébrité  dont  le  nom  de  l'artiste  s'est  vu  momenta- 
nément entouré?  Nous  ne  le  croyons  guère.  Peut-être  la  deman- 
dera-t-on,  et  à  plus  juste  titre,  à  ses  peintures  ethnographiques,  telles 
que:  Souvenirs  de  Moldavie  (i855);  Recrues  égyptiennes  traver- 
sant le  désert  (  i  <S 5  7  )  ;  la  Prière  che\  un  chef  arabe  ;  la  Plaine  de 
Thèbes;  le  Prisonnier,  qui  demeurera  sa  meilleure  œuvre;  Bou- 
cher turc;  Porte  de  la  mosquée  d'El  Assaneyn ;  Marché  d'es- 
claves (1867);  Amantes  jouant  aux  échecs  (1867);  Promenade  du 
Harem  (1869);  Sant on  à  la  porte  d'une  mosquée  (1876).  Nous  ne  vou- 
lons pas,  à  cette  liste  déjà  longue  d'ouvrages  qui  ne  sont  pas  tous  d'un 
mérite  égal,  ajouter  les  quelques  peintures  du  même  genre,  mais  plus 
récentes,  que  nous  a  montrées  M.  Gérôme;  ce  ne  serait  pas  là  le 
moyen  d'expliquer  et  de  justifier  sa  célébrité. 

La  peinture  anecdotique,  rétrospective  ou  exotique,  telle  que 
l'a  comprise  et  pratiquée  M.  Gérôme,  nous  paraît  avoir  beaucoup 
perdu  dans  la  faveur  publique;  nous  la  croyons  même  destinée,  dans 
un  temps  prochain,  sinon  à  disparaître  entièrement,  du  moins  à  se 
transformer  dans  le  sens  d'une  exécution  plus  circonstanciée,  mieux 
observée,  rajeunie  et  surtout  plus  vivante.  Ce  n'est  pas,  bien  entendu, 
auprès  des  conteurs  d'anecdotes,  des  costumiers  rétrospectifs,  natio- 
naux ou  exotiques,  tels  que  MM.  Vibert,  Worms,  Comte,  Pille, 
Leloir,  Firmin  Girard,  Gustave  Jacquet,  pas  même  auprès  de 
M.  Rochegrosse  ou  de  M.  Roybet  que  nous  avons  chance  de  rencon- 
trer l'ouvrage  qui  marquera  le  mieux  quelles  recherches,  quelles  aspi- 
rations sont  celles  de  la  jeune  Kcole,  à  l'heure  présente.  Ces  maîtres, 
malgré  leur  virtuosité,  malgré  tout  l'esprit  qu'ils  dépensent  à  profusion 
dans  leurs  amusants  tableaux,  n'ont  pas  suffisamment  renouvelé  leur 
manière,  ni  fait  sérieusement  efibrt  pour  devenir  plus  vrais,  plus 
actuels,  plus  vivants.  Pour  habilement  et  si  spirituellement  qu'elle 
nous  soit  présentée,  l'extériorité  ne  suffit  plus  à  nous  satisfaire.  Nous 
voulons  plus  et  mieux,  et  un  soupçon  de  pensée,  de  sentiment  et 
de  poésie  n'est  pas  pour  nous  gâter  la  réalité,  même  la  mieux  observée. 
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Il  serait  trop   long  de  rechercher   par    où   les  ouvrages  produits 
depuis  les  dix  dernières  années  dans  la  peinture  des  sujets   et  des 


mœurs  intimes  se  rapprochent  ou  s'écartent  plus  ou  moins  de  l'idéal 
rêvé,  parfois  entrevu,  mais  non  encore  complètement  réalisé.  Indé- 
pendamment de  ceux  que  nous  avons  précédemment  analyses,  dans 
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la  première  partie  de  cette  étude,  nombre  d'autres  ouvrages,  d'une 
piquante  saveur  d'observation,  ont  également  droit  à  une  place  hono- 
rable dans  nos  écritures. 

Ce  serait  assurément  pécher  plus  que  par  omission  que  de  ne  pas 
citer  le  Monte  Carlo  (Rien  ne  va  plus!)  exposé  en  1890  au  Champ-de- 
Mars,  où  M.  Béraud  a  réuni,  autour  de  la  roulette,  des  types  variés 
d'une  exactitude  criante  :  douairières  assidues,  vieux  routiers,  naïfs 
néophytes,  demoiselles  à  l'affût,  décavés  piteux,  tout  un  monde  inter- 
lope et  cosmopolite  de  gommeux,  de  courtisanes  et  de  rastaquouères. 
Cette  scène,  peuplée  de  types  et  de  physionomies  observés  et  rendus 
avec  une  sincérité  qui  frise  la  cruauté,  a  été  traitée  d'une  touche  pleine 
et  vive,  avec  ce  sang-froid,  fortement  teinté  d'ironie  spirituelle,  qui 
est  la  marque  de  l'auteur. 

Dans  cette  même  Exposition  figuraient  d'intéressants  tableaux  de 
M.  Edouard  Brandon,  un  dessinateur  sérieux,  plein  de  tenue,  et  un 
peintre  grave  et  attentif,  qui  nous  montrait,  comme  d'habitude,  des 
études  d'intérieurs  de  synagogues,  des  cérémonies  du  culte  israélite 
et,  surtout,  de  très  mystérieux  effets  de  clair-obscur  dans  ses 
représentations  du  Vendredi  saint  à  la  Sixtine,  et  de  Saint-Pierre  de 
Rome,  le  soir. 

MM.  Friant.  Muenier,  La  Touche,  tous  des  jeunes,  tous  trois 
partis  à  la  recherche  de  la  lumière  et  aimant  le  grand  air  et  le  soleil, 
confirmaient,  au  Champ-de-Mars,  les  présages  favorables  qu'on  avait 
tirés  lors  de  leurs  débuts.  Tous  trois  ont  repris  l'œuvre  de  Bastien- 
Lepageoù  celui-ci  l'avait  laissée,  avec  la  volonté  et  le  talent  nécessaire 
pour  la  faire  progresser.  Déjà,  dans  son  tableau  du  Salon  de  1889,  la 
Toussaint,  on  pouvait  pressentir  que  cet  effort  était  chez  M.  Friant 
bien  près  d'aboutir.  Il  a  presque  atteint  son  but  dans  la  Discussion 
politique,  petite  toile  exquise,  où  l'artiste  met  en  scène,  avec  un  naturel 
parfait,  des  types  d'ouvriers,  étudiés  et  écrits  avec  une  netteté  et  une 
vérité  qui  peinent  être  difficilement  dépassées.  Dans  les  Beaux  jours 
(1890),  de  M.  Muenier,  ainsi  que  dans  un  Jour  de  fêle,  dans  les  Pivoi- 
nes et  les  P/ilox  (1890),  de  M.  Gaston  La  Touche,  le  dessin  n'a  pas  la 
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sûreté  ni  l'insistance  de  rendu  de  M.  Friant;  mais  par  contre,  l'enve- 
loppe lumineuse  est  chez  eux  plus  naturellement  douce  et  charmante. 
M.  Prinet,  qui  est  aussi  un  jeune,  voit  bien  le  mouvement  et  il  le 
rend  d'un  irait  juste  même  lorsqu'il,  se  présente  sous  une  forme  excep- 
tionnelle. Il  a  du  talent  et  il  en  a  mis  beaucoup  dans  sa  Leçon  de 
danse  (1890),  où  (.les  fillettes,  sons  la  direction  d'un  maître  aux  allures 


Jardinage     d'automne,     par     M-     I   I'arau. 


comiques,  s'essayent  à  leurs  premiers  pas  chorégraphiques.  Les  mou 
vements,  où  se  laisse  voir  quelque  gaucherie,  où  se  sentent  la  gêne 
et  la  maladresse  desdébuts,  sont  très  justement  exprimés:  au  point  de 
vue  du  coloris  M.  Prinet  promet  aussi  un  peintre  plein  de  distinction. 
M.  Due/,  dont  les  aptitudes  sont  très  variées,  exposait  au  Champ- 
de-Mars  une  petite  toile  de  genre,  exécutée  en  iSISo  et  intitulée 
le  Café  sur  la  terrasse,  traitée  avec  beaucoup  d'esprit  et  dans  une 
très  bonne  lumière.  Le  Jour  du  vernissage  au  palais  des  Champs- 
Elysées,  par  M.  Kixens,  mérite  également  une  mention,  pour  l'in- 
térêt très  vif  que  présentait  cette  réunion  d'artistes,  de  i;cns  du 
monde,  d'amateurs,  éparpillés  en  groupes  animés  dans  le  jardin  de 
la  sculpture. 
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A  l'écart  de  révolution  poursuivie  par  nos  jeunes  contemporains, 
se  maintiennent  plusieurs  artistes,  dont  le  talent,  très  individuel,  n'a 
pris  que  peu  ou  point  de  part  aux  méthodes  nouvelles.  Tel,  M.  Hector 
Leroux  dont  le  Luxembourg  conserve  deux  spirituelles  et  gracieuses 
restitutions  du  monde  romain,  ses  sujets  de  prédilection  :  Funé- 
railles au  Columbarium  de  la  maison  des  Césars,  porte  Capène,  à 
Rome  (1864)  et  Hereulanum  (1881)  ;  tels  encore  MM.  Luminais, 
Curzon,  Motte,  Moreau  de  Tours,  J.  Le  Blant,  Lecomte-du-Nouy, 
A.  Maignan.  que  nous  eussions  pu  ranger  parmi  les  peintres  d'his- 
toire, aussi  bien  que  parmi  les  peintres  de  genre,  mais  qu'aucune 
analogie  de  méthodes  ne  nous  autorise  à  rapprocher  des  pratiques 
chères  à  nos  novateurs.  D'autres  artistes,  très  remarqués,  mais  qui 
cherchent  encore  et  ne  paraissent  pas  devoir  s'immobiliser  dans  une 
manière  définitive,  comme  MM.  E.  Adan,  L.  Deschamps,  E.  Renard, 
Sautai,  Dawant,  Tattcgrain,  doivent  aussi  être  mentionnés;  presque 
tous  ont  déjà  au  Luxembourg  quelque  ouvrage  intéressant. 

Plusieurs  artistes,  qui  marquaient  au  premier  rang  dans  la  pein- 
ture de  chevalet,  sont  morts  depuis  peu  d'années,  laissant  derrière 
eux  une  œuvre  dont  il  convient  d'indiquer  sommairement  le  caractère. 
Bonvin  (François!,  né  à  Paris  en  1817,  mort  en  1887,  occupait  dans 
l'Ecole  française  actuelle  une  place  bien  à  part.  11  aimait  passionné- 
ment les  ouvrages  des  maîtres  hollandais  du  xvn°  siècle,  et  dans  la 
peinture  contemporaine,  il  élait.  avec  Meissonier,  le  seul  qui  les 
rappelât. 

Trois  de  ses  meilleurs  tableaux  représentent,  au  Luxembourg,  son 
talent  fait  de  conscience,  de  naïveté  et  de  gravité  mélancolique.  Ce 
sont  :  la  Servante  à  la  fontaine  (i863),  où  se  montre  la  préoccu- 
pation de  Chardin,  Y  Ave  Maria  (1S70),  récemment  légué  par  M.  Vince, 
et  le  Réfectoire,  du  Salon  de  1873.  Sans  recourir  aux  effets  violents, 
ces  toiles  s'imposent  au  regard,  par  leur  intimité,  leur  caractère  si 
sobre  et  si  simple  et  par  une  gamme  de  coloris  où  l'on  sent  un  maître 
subissant  tour  à  tour  l'influence  de  Metzu,  de  Pieter  de  Hooch,  de  Van 
Lier  Aleer  de  Delft  et  de  notre  eénial  Chardin. 
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Après  Bonvin,  est  mort  Ferdinand  Heilbùth  (1826-1889),  né  à 
Hambourg,  mais  naturalisé  Français.  Déjà  le  Luxembourg  possédait 
de  lui  :  le  Mont-de-Piété  (1 861),  tableau  d'une  grande  sincérité d'obser- 
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vation;  il  vient  de  s'enrichir  d'une  gracieuse  peinture  intitulée  : 
Rêverie,  expressément  léguée  par  Heilbùth  à  ce  musée.  Talent  fin  et 
spirituel,  très  moderne  dans  ses  compositions,  Heilbùth,  aussi  habile 
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dans  l'aquarelle  que  dans  la  peinture  à  l'huile,  aimait  à  peindre  la 
femme,  élégamment  parée  de  toilettes  claires,  se  promenant  dans  quel- 
que parc  ombreux,  ou  se  reposant,  rêveuse,  sur  quelque  banc  rustique, 
au  bord  des  eaux.  Nous  croyons  bien  qu'il  avait,  le  premier,  ima- 
giné ces  vivantes  scènes  de  mœurs  romaines,  qu'égayé  la  pourpre  de 
quelque  prélat,  sorte  de  sujets  dont  M.  Yihert  s'est,  depuis,  emparé. 
Dans  la  représentation  des  élégances  mondaines,  Heilbuth  l'empor- 
tait de  beaucoup,  pour  la  distinction  et  l'esprit,  sur  Toulmouche,  mort 
récemment,  et  qui,  sous  le  second  Empire,  avait  été  par  excellence 
le  peintre  des  toilettes  à  la  mode. 

Reprenant  les  aimables  traditions  des  maîtres  du  xvm°  siècle  dans 
ses  peintures  décoratives  pour  les  palais  de  l'Elysée,  des  Tuileries 
et  divers  hôtels  particuliers,  Charles  Chaplin  (1825-1891),  qui  fut 
d'abord  un  peu  paysagiste,  nous  a  laisse  dans  une  note  bien  person- 
nelle, toute  une  gracieuse  suite  de  tableaux  de  chevalet  où  il  s'est 
complu  à  peindre  la  femme  ou  plutôt  la  jeune  fille,  dans  sa  beauté 
printanière  et  comme  en  sa  fleur.  L'art  de  Chaplin  apparaît  tout 
entier,  avec  sa  distinction  et  ses  nuances  d'exécution  d'une  si  exquise 
délicatesse,  dans  la  composition  intitulée  :  Souvenirs  (1882),  qui 
appartient  au  Luxembourg,  ainsi  que  dans  le  suave  portrait  de 
Miss  V.  (1889),  du  même  musée.  La  mort  de  cet  artiste,  qui  a  été  le 
maître  de  Mme  Henriette  Browne  et  de  Mme  Madeleine  Lemaire,  a 
laissé  dans  l'Ecole  actuelle,  où  son  pinceau  n'a  pas  d'analogue  pour 
1  habileté  à  manier  les  blancs,  les  gris  argentins  et  les  roses,  un  vide 
absolu  et  d'autant  plus  sensible  que  Chaplin,  comme  il  arrive  aux 
peintres  vraiment  doués,  voyait,  chaque  année,  son  talent  s'affermir  et 
s'idéaliser  jusqu'à  atteindre  à  la  plus  séduisante  poésie. 

Avant  de  terminer  cette  étude,  bien  sommaire  et  incomplète,  car, 
ne  pouvant  tout  dire,  nous  avons  omis  ou  négligé  de  parler  de  plu- 
sieurs artistes  de  talent,  il  convient  de  consacrer  quelques  lignes  aux 
genres  dits  secondaires,  sans  doute  parce  qu'ils  exigent  moins  d'ima- 
gination, s'adressant  de  préférence  à  la  représentation  des  objets  ina- 
nimés ou,  du  moins,  tranquilles.  Le  talent  abonde  parmi  nos  peintres 
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de  nature  morte;  quelques-uns  s'y  élèvent  jusqu'à  la  maîtrise. Philippe 
Rousseau  (i8i5-i888),  l'auteur  du  Rat  retire  du  monde  (i835),  des 
Cigognes  autour  d'un  bassin  (i855)  qui  font  partie  du  Musée  du  Luxem- 
bourg, ainsi  que  de  si  amusantes  et  spirituelles  Singeries,  a  la  manière 
de  Chardin  et  de  Decamps,  était  un  arrangeur  habile  et  un  technicien 
d'une  exécution  admirable. 

C'est  chez  les  maîtres  hollandais,  flamands  ou  espagnols,  qu'il 
faudrait  chercher  des  rivaux  à  M.  Vollon ,  dont  on  a  déjà  dit  les 
mérites  comme  paysagiste,  pour  la  perfection  dit  rendu  d'un  objet, 
d'une  chose  quelconque,  fruit,  poisson,  légume  oit  fleur.  Ses  Citrouilles, 
ses  Casseroles,  ses  Poêlons,  ses  Oiseaux,  ses  Poissons,  ses  Armures, 
qu'il  a  successivement  exposés  depuis  trente  ans,  sont,  à  juste  titre, 
réputés  autant  de  petits  chefs-d'œuvre  pour  l'ampleur  de  la  facture, 
comme  pour  la  vérité,  la  profondeur  et  l'éclat  de  leur  coloris. 

A  côté  de  M.  Vollon.  se  placent  M.  Joseph  Bail,  qui  anime  volon- 
tiers ses  intérieurs  de  cuisine  en  y  mettant  quelque  blanc  marmiton; 
M.  Fouace,  dont  le  Luxembourg  garde  deux  excellents  morceaux  : 
Déjeuner  de  ea renie  (18S9)  et  Ma  pèche  (1890)  ;  M.  Bergeret,  que  ses 
Crevettes  ont  fait  célèbre;  M.  Dominique  Rozier  qui,  entre  autres 
peintures,  exposait  en  1889,  sous  cet  affriolant  titre  :  Che^  Gargantua, 
une  table  tout  encombrée  de  harnoisde  gueule  ;  M.  Cesbron,  dont  les 
Parmenlières,  du  Salon  de  1888,  montraient,  sous  leur  peau  craque- 
lée et  fumante,  une  chair  si  appétissante;  et  encore  M.  V.  Gilbert,  qui 
sait  grouper  aussi  bien  que  Van  Beyeren  et  Van  Ltrecht,  des  pois- 
sons, des  victuailles  de  toute  sorte  dans  ses  Coins  de  la  Halle. 

Parmi  les  peintres  qui  reproduisent  avec  la  plus  scrupuleuse  vérité 
les  orfèvreries,  les  matières  précieuses  travaillées  avec  art,  il  nous  suffit 
dénommer  M.  Biaise  Desgoffe,  représentéau  Luxembourg  par  un  Vase 
d'améthyste  1  1859),  un  Vase  de  cristal  de  roche  décoré  d'émaux  1  [863), 
et  lui  Casque  circassien  avec  une  paire  a  poudre  orientale  (188  i),  d  un 
extrême  fini  d'exécution,  et  M.  Alfred  Martin,  un  élève  de  Bonnat, 
qui  peint  avec  une  largeur  et  une  habileté  .surprenantes,  des  argen- 
teries merveilleuses. 
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Il  n'est  guère  de  Salon  où  la  peinture  des  fleurs  ne  nous  régale  de 
quelque  admirable  ouvrage,  parfois  même  d'un  chef-d'œuvre.  Au 
contact  des  autres  branches  de  l'art,  ce  genre  s'est,  lui  aussi,  trans- 
formé et,  tout  comme  l'être  humain,  la  fleur  est  aujourd'hui  étudiée  et 
reproduite  dans  l'air,  la  lumière  et,  le  plus  souvent,  dans  son  milieu 
naturel  et  vrai.  Plus  de  bouquets  s'enlevant  sur  un  fond  noir  ou 
neutre.  Nous  voulons  la  fleur  rayonnante  de  vie  et  d'éclat,  et  surtout 
décorative.  Sous  ce  rapport,  nos  peintres  nous  servent  à  souhait. 
Parmi  ceux  qui  sont  depuis  longtemps  des  maîtres  réputés,  nom- 
mons, en  commençant  galamment  par  le  beau  sexe  :  M1""  Madeleine 
Lemaire,  Villebesseyx,  Louise  Desbordes  et  avec  elles  :  MM.  Jeannin, 
Quost,  Schuller,  Grivolas,  E.  Claude,  Cesbron  et  Chabal-Dussurgey, 
qui  tous  dessinent  et  peignent  les  Heurs  en  artistes  véritablement 
amoureux  de  leurs  modèles. 

Paul  Lefort. 
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